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     Estrategias curatoriales para un archivo de performance: Vault Manizales 2013, es un 
documento presentado para aspirar al título de Magister en Estética y Creación, cuya intención es  
explorar y pensar estrategias curatoriales para los archivos de performance, a través de un caso 
de estudio. Es importante tener en cuenta que el planteamiento aquí presentado se enfoca en la 
creación curatorial, de manera que no pretende abarcar a profundidad discusiones y reflexiones 
teóricas. La postura frente a conceptos como curaduría, registro, documento y archivo son 
utilizados específicamente para definir la propuesta curatorial.  
 
     Las motivaciones que  han llevado a plantear este trabajo obedecen a la experiencia del autor 
frente a la obra Vault que María José Arjona realizó junto a 24 artistas más, en la Universidad de 
Caldas, durante el año 2013. Algunas preguntas iniciales que motivaron el interés por este 
archivo fueron: i) ¿cuáles son las razones para que un curador decida activar un archivo de 
performance? y ii) ¿qué antecedentes existen sobre la idea de crear estrategias curatoriales con 
este carácter tan específico? 
 
     María José Arjona (Bogotá, 1973) es una artista colombiana que trabaja con su cuerpo, 
planteando experiencias directas en relación con el espacio y el tiempo. Los inicios de Arjona en 
el campo del arte estuvieron ligados a la danza; posteriormente, estudió artes plásticas y conoció 
la obra Ritmo cero de Marina Abramovic, la cual le ayudó a enfocar su práctica en el arte1. 
Trabajó junto con la performer María Teresa Hincapié, quien fue su maestra. Se trasladó a vivir a 
Estados Unidos, donde configuró su práctica y conoció a Abramovich. Desde el año 2013 se 
radicó nuevamente en Colombia; ese mismo año realizó la acción colectiva: Vault Manizales, 
2013.   
 
     Vault es una acción que Arjona realizó por primera vez en el año 2003, en la Galería 
Valenzuela Klenner de Bogotá. Consistió en la repetición de un grafismo, utilizó como materia el 
                                                   
1 Sus inicios en el arte de acción aparecen en la investigación curatorial Actos de fabulación: arte, cuerpo y 





carbón vegetal para realizar trazos continuos sobre la pared, los cuales se multiplicaban una y 
otra vez a lo largo de los recorridos como acto de dibujar, una acción capaz de transformar el 
espacio. Después de su presentación en Bogotá en el año 2003, se reactivó en Estados Unidos en 
el año 20042. Fueron estas experiencias precedentes las que estimularon la propuesta de volver a 
realizar la acción en Manizales, esta vez, desde una nueva apuesta que consistió en la 
transformación de la acción de individual a colectiva, con la  participación de 24 artistas en el 
performance, donde cada artista intervenía en el espacio por un lapso de tiempo determinado, lo 
que configuró una nueva dinámica para el arte de la performance en Colombia. 
 
     Llevar a cabo la acción constituyó una experiencia muy significativa. En ese momento el 
equipo de trabajo no se había percatado de la relevancia de los archivos, reactivaciones del 
performance y discusiones que se estaban teniendo en otros lugares del mundo, acerca de la 
escenificación del performance y acciones pasadas. Así que con la reactivación de Vault en 
Manizales se abrieron espacios para la reflexión y el pensamiento sobre estos asuntos en la 
ciudad y en la Escuela de Artes Plásticas de la Universidad de Caldas.      
 
     El presente trabajo parte del interés del autor por la curaduría, y se aborda desde dos 
perspectivas claves: la curaduría como espacio de creación de estrategias para explorar diversas 
formas de exhibición de los archivos de performance; y el performance como caso específico de 
estudio, a partir de  la experiencia curatorial de la acción Vault Manizales 2013. 
 
     El archivo se hace atractivo para el curador, porque con el fin de seguir pensando sobre las 
múltiples posibilidades de la acción, allí encuentra gestos, movimientos y tiempos que pueden 
ser amplificados a través de las posibilidades que dan las exposiciones. Exponer cobra sentido 
cuando el curador examina el archivo/documento del performance, para mirar el pasado y traerlo 
al presente bajo otras circunstancias que dan pie a nuevas revisiones o interpretaciones, y para 
dinamizar la experiencia del performance bajo otro medio, otro soporte: la exposición.  
 
                                                   
2 Es a partir de los registros publicados por Ballroom Marfa (EE.UU) que se consiguió conocer el performance que 
la artista presentó en este espacio. Las imágenes allí publicadas daban cuenta de lo que fue la acción e ilustraban la 





     La reactivación del archivo de performance, a través de las prácticas curatoriales, requiere un 
conjunto de estrategias y acciones por parte del curador, para presentarlo en otros escenarios que 
den pie a nuevas lecturas y confrontaciones. Así mismo, implica la posibilidad de que el 
performance trascienda a otros tiempos por fuera del propio tiempo en que fue concebido y 
presentado por primera vez, para establecer lo efímero no como un tiempo en disolvencia, sino lo 
efímero como un tiempo de resurrección, de activación y revalorización del performance y, con 
ello, trascender los límites del tiempo, apostando a una perdurabilidad de algunos componentes 
de lo efímero desde la voz que tiene el archivo.  
 
En lo que concierne a Vault, se observó la obra desde su concepción, su recorrido, su 
activación, sus archivos y desde los diferentes momentos en los que la obra trascurre, para 
evidenciar las maneras en que la acción fue presentada. Además, se indagó junto a la artista 
María José Arjona respecto a las variaciones de Vault, con el fin de buscar la potencia de esta 
acción que, al parecer, va más allá del propio cuerpo que la ejecuta. Vault es una obra que no 
tiene límite, porque el elemento del grafismo, que es el gesto principal, puede ser aprendido y 
realizado por otros artistas en cualquier momento; su espacialidad varía, al igual que el tiempo de 
permanencia, según los acuerdos curatoriales; ello exige reconocer en la obra los alcances del 
recorrido que ha mantenido desde el año 2003.  
 
     Después de revisar la obra Vault Manizales 2013 e indagar sobre María José Arjona, se hizo 
una lectura sobre la documentación de esta acción y se propuso crear una estrategia curatorial 
para el archivo que se ha conservado de la obra Vault Manizales 2013. Además de buscar en los 
registros rasgos significativos que se pudieron resaltar de la acción, teniendo en cuenta que 
muchos elementos que hacen presencia en el evento están llenos de una vitalidad que funda 
dicha acción. Por ello, vale la pena estudiarlos detenidamente, para ponerlos en discusión o 
reflexionar en torno a ellos, en términos de su presencia en el evento.  Así, la revisión del archivo 
no sólo apuesta por buscar estrategias curatoriales para la documentación del arte de acción, sino 






Antecedentes y conceptualización 
       Desde el año 2005 ha existido un marcado interés de diferentes instituciones artísticas por 
realizar exhibiciones que den cuenta de la historia del performance y poner de manifiesto 
recorridos históricos acerca de esta práctica desde los años 60. Las exposiciones presentadas en 
diferentes lugares del mundo ofrecen antologías de performance, que permiten ver los archivos 
de las acciones realizadas por diferentes artistas o reactivaciones de las obras.  
 
       Para la propuesta curatorial que aquí se presenta, es necesario un acercamiento a los 
conceptos: archivo, registro y documento que servirán como herramientas teóricas en el 
desarrollo de este trabajo. Como bien se mencionó en el prefacio, dicho acercamiento dista de un 
completo análisis teórico, más aun teniendo presente la cantidad de autores que han realizado 
profundos y extensos análisis de cada uno de ellos. En aras pues, inicialmente, de definirlos sin 
desviar el objetivo del presente trabajo, se acogen las afirmaciones sobre ellos aportadas por la 
historiadora del arte Anna María Guasch,  
 
     Según Guasch, el archivo es “un lugar neutro que almacena registros y documentos que permite a 
los usuarios retornar a las condiciones en las que éstos fueron creados, a los medios que los produjeron, a 
los contextos de los cuales formaban parte y las técnicas claves para su emergencia” (2011, p.16). De 
manera que, considera que en el caso de los archivos es necesario identificar la importancia de los 
documentos y su estado, en términos de conservación y de calidad, pues el archivo es un lugar 
donde se inscriben sucesos de cualquier naturaleza en diferentes medios, sean estos fotográficos, 
videográficos, escritos, entre otros.   
 
       Los archivos pueden conformar exposiciones de carácter retrospectivo que refieren el recorrido 
del artista desde los inicios de su carrera hasta la actualidad. En el caso del performance, se 
exhiben archivos de acciones pasadas, los cuales pueden estar acompañados de  reactivaciones 
de performance que ocurrieron en otro momento, bien sea por parte del mismo artista o de sus 
ayudantes. Por el contrario, algunos archivos se presentan en retrospectivas, junto a nuevas 
acciones creadas por los artistas específicamente para esa exhibición. Nuevas acciones también 




necesariamente de orden histórico, presentan archivos de acciones de un momento explícito de la 
carrera del artista, acompañados de una nueva performance. 
 
       Respecto al registro, Guasch lo define como la acción de crear el documento. Así, los 
documentos ilustran una situación, un hecho, de tal forma que presentan una información que 
puede ser comprobada, con mayor razón, teniendo en cuenta que los documentos se clasifican y 
ordenan según la información que contienen y a la luz del criterio del encargado de realizar el 
registro. En palabras de Guasch: “Es sólo a través de la lectura de estos documentos (en todo caso 
hechos fragmentarios) como el historiador tiene acceso y puede reconstruir el pasado, entendiendo que el 
presente y el futuro están contenidos en este pasado” (2011, p.16).  
 
                 A continuación se expone un recorrido por algunos ejemplos significativos de 
exposiciones que presentan archivos de performances.   
 
      En el año 2005 Marina Abramovic realizó una muestra en el museo Gugenheim, Sevque Easy 
Pieces, donde recreó seis acciones que influenciaron su carrera con la idea de hacer conciencia 
en el circuito artístico, respecto a preservar el performance a través de re-escenificar las acciones 
a futuro. Al respecto, Celestino3 (s.f.) describe:  
 
Ella usó material de archivo y entrevistas con artistas para demostrar que recrear 
una actuación del pasado, no significa duplicar una pieza original, sino que puede 
reconstruir la esencia de la obra de una manera poderosa e innovadora que 
mostraría que la exposición única a través de la documentación es una opción 
inadecuada. (p.6).   
 
      A partir de la lectura de la exposición de Abramovic, Celestino reconoce el valor de la 
documentación en las reconstrucciones de obras pasadas y asegura que es inadecuado creer que 
existe una única forma de exposición o interpretación, otorgando entonces un merecimiento a la 
artista por buscar nuevas posibilidades en las cuales el performance se preserva a través de la 
documentación como plataforma para futuras recreaciones, impulsando a los artistas a recrear 
                                                   






sus obras durante otros momentos de la práctica artística.   
      Celestino (s.f.) afirma: 
 
En los últimos años el asunto de la documentación se ha convertido en un tema 
recurrente de debate entre curadores y artistas del performance. En una entrevista 
de Abramovic comenta que sobre la documentación del performance sólo cabe 
tener la actitud de que no representa la verdad. Entonces ¿Qué es lo que la 
representa? (p.9). 
 
     La pregunta que plantea Celestino es fundamental para los propósitos de este trabajo y por eso 
aquí se volverá la atención sobre ella.  
 
     La documentación consta de imágenes acerca de un suceso que transcurrió; por ello, corre el 
riesgo de que la interpretación sea desviada de la acción de origen, porque la imagen incorpora el 
punto de vista de quien hace el registro, de manera que lo que representa la documentación del 
performance es un fragmento de la acción de la artista, en contraste con la mirada de quien ha 
registrado la acción.   
 
     Marina Abramovic es un referente mundial en el performance y su exposición del 2005 
provocó que en diferentes lugares del mundo la documentación cobrara importancia entre los 
curadores y artistas. En Colombia se han presentado los documentos y archivos de la artista de 
performance María Teresa Hincapié, pionera del arte de acción en Colombia en la exposición  
Homenaje Artista María Teresa Hincapié 2008 de la Universidad Distrital Francisco José 
Caldas4.  
 
      Una de las muestras más significativas al respecto de la documentación del performance es  
la exposición que presentó el Museo del Barrio de New York en el 2008: Arte ≠ vida acciones 
por artistas de las Américas 1960-2000, curaduría Deborah Cullen.  
 
 
                                                   
4 Al momento de realizar este documento  no se tiene conocimiento del texto curatorial de la exposición, para hacer  
una revisión de los planteamientos o propósitos del curador; no obstante, reseñar esta exposición resulta importante, 
ya que es una de las primeras muestras a nivel nacional en las cuales se tiene conocimiento de la exhibición de la 









     En esta muestra la curadora escogió obras de artistas que fueran significativas en términos de 
los primeros performance para mantener el recorrido histórico del arte de acción. Sobre la 
exposición Arte no es vida en el Museo del Barrio NY, Smith (2008) reseña: 
 
La exposición contiene mucha más documentación que obras, pero esto no 
constituye una limitación. Dominada en sus primeras secciones por fotografías en 
blanco y negro y videos, es sobre todo un archivo, con el aura del archivo de una 
información densa y ordenada; imágenes misteriosas; nuevas informaciones e 
interpretaciones. (...) su mensaje principal es que mientras los artistas 
Latinoamericanos conceptuales o no-objetuales eran heterogéneos, tendían a 
diferenciarse de aquellos en Europa y Norteamérica al enfatizar la accesibilidad, 
la participación del público y la relevancia sociopolítica. (p.1).  
 
     Smith resalta en su reseña que es una exposición de documentos y archivos, dejando claro la  
importancia de estos para ofrecer nuevas lecturas acerca de las acciones realizadas en diferentes 
momentos que a partir del archivo ofrecen otras posibles acciones allí registradas. Se hace 




con presentación en Colombia en el Museo del Banco de la República en el año 2010; dentro de 
su programación contó con la presencia del performance de la artista colombiana María José 
Arjona, con obra en vivo: Camine despacio (Re-enacment 365 días)5.  
     
     En el año 2010 en el Museo de Arte Moderno de  New York (MoMA) se presentó una muestra 
retrospectiva de la artista Marina Abramovic. La exhibición contó con cincuenta obras que han 
sido relevantes en la carrera de la artista, donde se encontraban audios, videos, fotografías y 
reactivaciones de performance, realizados por los ayudantes de Abramovic, entre los cuales se 
encontraba la colombiana María José Arjona. Scott (2010) crítica de The New York Times, 
comentó: 
Un objeto, aunque intangible, puede ser comprado o vendido como cualquier otro. 
Los museos han recogido amplia documentación del performance y algunas 
entidades visionarias, como el Tate Modern de Londres, han comenzado a adquirir 
los eventos como tales para ponerlos en escena después, de acuerdo con el 
concepto del artista. (p.1). 
 
 
Figura 2. Sala de exposición en el Museo de Arte Moderno de  New York (MoMA) 
  
 
Fuente: Recuperada de http://www.moma.org/explore/inside_out/inside_out/wp-
content/uploads/2010/03/09DR3298.jpg 
      
     La muestra organizada tuvo como finalidad ver las acciones más emblemáticas de la artista 
                                                   




Abramovic; aquellas que contienen mayor carácter histórico en su carrera y de cierta manera en 
la historia del performance, dada la importancia de la artista. La exposición presentó registros y 
documentación en diversos medios y contó con la recreación de algunas acciones  
representativas por parte de sus ayudantes.  
 
     En el año 2011 el museo Reina Sofía de España presentó Spoken Exhibition, un proyecto de 
arte polaco desde 1960, donde se expuso la creación artística que fue hito en esta década y que 
permitió ver especificidades del contexto postcomunista. Lo interesante de esta propuesta es  que 
no se presentó como una muestra de manera convencional, sino que apostó por cruzar el 
performance, en una idea de interpretar, para intentar transformar el contexto donde tuvo lugar. 
Así, el proyecto irrumpió en la concepción del performance, tiempo y cuerpo, dejando esta 
reflexión para entrar en la construcción de historias desde el público, en otros diálogos de 
representación.   
 
     Este cruce entre performance y narrativa  plantea caminos alternativos, porque la apuesta 
curatorial se hace desde el abordaje del público, como pieza clave que permite evidenciar la 
estrategia de los curadores, en la cual se propone texto, contexto y público como relación, para 
establecer una dinámica de carácter formativo y práctico, en la cual la interpretación es lo más 
relevante  para la comprensión de lo acontecido en el arte polaco de 1960, viendo entonces  que 















Figura 3.  Spoken Exhibition (2011). Museo Reina Sofía. Madrid, España 
 
Fuente: Recuperada de http://www.museoreinasofia.es/actividades/spoken-exhibition  
 
     Por otro lado, en 2012 en Colombia se presentó la exposición de la artista ORLAN, la cual 
contó con la curaduría de Ricardo Arcos Palma. La exposición tuvo lugar en el museo de Arte 
Moderno de Bogotá (MANBO) y el Museo de Antioquia en Medellín. La muestra exhibió una 
serie de imágenes creadas por la artista, a partir de recursos tecnológicos que daban cuenta de sus 
intereses en las trasformaciones del cuerpo, imágenes híbridas que mostraban a ORLAN en 
rostros de diferentes culturas: precolombinas, africanas, amerindias. La exhibición presentó 
fotografías de su famosa serie: La reencarnación de Santa ORLAN, una representación que alude 
a la iconografía religiosa. Además, la muestra contó con los registros de las operaciones-
performances de cirugía estética que más reconocimiento le dieron a ORLAN. La artista estuvo 
presente en Colombia por varios días, donde capturó la mirada del circuito del arte; su presencia 











Figura 4. ORLAN Colombia 2012. Identidades e Hibridaciones 
 
 




     La exposición de ORLAN en el año 2012 en Colombia permite ver dos aspectos: por un lado, 
la muestra estableció como principio presentar las acciones corporales de la artista, en diferentes 
momentos de su trayectoria, a través de videos y fotografías de sus performances; cabe resaltar 
que al interior de la muestra aparecían retratos suplementarios que la artista realizó desde el 
contexto colombiano, para adentrarse en los aspectos precolombinos; este último aspecto es una 
estrategia curatorial que se destaca en la exhibición. La artista y el curador consideraron 
necesario reconocer elementos estéticos de las comunidades indígenas, para establecer diálogos 
con la geografía donde se presentó la exposición.  
 
     Para el año 2012 se presentó en la ciudad de Barcelona (España) la exposición  
re.act.feminism # 2 – a performing archive, en la Fundación Antoni Tàpies, una muestra que 
buscaba nuevos formatos expositivos, apostando a nuevas estrategias artísticas en relación con la 
documentación, donde se pretendía la interacción con los archivos y donde indagaba por el uso 
de la información como conocimiento. En últimas, se trata de una propuesta que buscaba 
mantener el archivo vivo, desde las  posibilidades de su uso, examinando nuevos formatos 




contemplación. Esta propuesta fue planteada como una  alternativa  para movilizar el archivo 
como trasmisión de información que es interpretada, reutilizada o reinterpretada. El proyecto 
presenta un aspecto importante a destacar: el archivo va creciendo en los recorridos de la 
exhibición; a través de su itinerancia se van  haciendo aportes como en Barcelona, con la 
contribución de artistas como: Esther Ferrer, La Ribot, Itzar Okariz entre otros; adicionalmente 
se realizaron actividades artísticas y conferencias que tuvieron lugar durante la muestra.  
 
Figura 5.  Re.act.feminism # 2 – a performing archive 2012 
 
 
Fuente: Recuperada de 
http://marijsboulogne.be/joomla/images/other_work_read_more/reactfeminism/1_re.act.feminis
m_2_-_a_performing_archive.jpg 
      
     La apuesta curatorial realizada en la exposición re.act.feminism # 2  – a performing archive 
2011-2013, propone la idea de un archivo vivo que se fundamenta en el uso  y reutilización o  
reinterpretación posterior del documento. Ello significa que el uso de la documentación es una 
apuesta por dinamizar este recurso, para establecer  asociaciones, relaciones y diálogos que 
impulsen la creación de nuevos conocimientos, a partir de las conversaciones, debates y 
performances, por parte de invitados a la muestra, evidenciando la performatividad de la 




planificadas, otras no) permiten un estallido de conocimiento que impulsa a nuevas lecturas de 
los documentos exhibidos desde los actores invitados en cada instancia donde se presenta.  
 
     Así, la documentación que se muestra  en la exhibición no solamente es revisada, debatida y 
discutida, sino que además aumenta el archivo constantemente a través de la variedad de 
actividades que se efectúan en cada itinerancia, de manera que es una exposición que como 
organismo vivo se alimenta a través de la diversidad de actividades que se realizan en su 
recorrido.  
 
     El Museo de Arte Contemporáneo de Bogotá en 2014-2015, albergó la exposición del artista 
español Abel Azcona: No deseado  
 




Fuente: Recuperado de http://www.mac.org.co/exposiciones/pasadas/abel-azcona-no-deseado-
una-vision-retrospectiva-del-artista 
 
    Esta exposición presentó la documentación particularmente sobre tres eventos de Azcona: 
Feed me, Biological Meeting, Vaginas Anónimas. La muestra curada por Juan David Quintero 
propuso la exhibición de documentación de varios performances del artista Abel Azcona. En 
conversación con el artista (10 de Junio de 2015),  Azcona aclaró que la muestra no solamente 




se realizaron acciones en vivo en el museo durante la exposición, lo que permite ver que el 
proyecto curatorial se inserta desde dos planteamientos: las acciones  en vivo por parte del artista 
y la exhibición de registros. 
 
    En este mismo formato se presentó la exposición de la artista Regina José Galindo en Italia, en 
el año 2014, en El Pabellón de Arte Contemporáneo (PAC) de Milán;  una gran muestra 
individual y un nuevo performance de la artista: Estoy Viva, curada por Diego Sileo y Eugenio 
Viola. 
 




Fuente: Recuperada de https://saraforte.files.wordpress.com/2014/03/estoy-viva-e28093-regina-
jose_-galindo-e28093-pac-milano-sara-forte.jpg 
 
      Es esta la primera y más completa muestra antológica de la artista guatemalteca; obedece a 
dinámicas similares a las de la exposición de Azcona dentro del campo curatorial,  ya que en este 
caso la exhibición de documentación de performance también va de la mano de acciones en vivo 
por parte de la artista. La exposición de carácter antológico se dividió en cinco secciones: 
Política, mujer, violencia, orgánico y muerte. Desde estas categorías, se dieron a conocer sus 
obras desde sus inicios hasta la actualidad y es posible hacer una lectura de ellas, a diferencia de 





     En la obra de Galindo se hace un recorrido de carácter historiográfico, en el que un cambio 
perceptible curatorialmente es la temporalidad que se ha escogido para presentarlas; otra 
diferencia que se podría señalar que en la exhibición de Galindo se establecen categorías, 
mientras que en la de Azcona no se visibiliza esta acción curatorial.  
 
     Al revisar los antecedentes, se observa una tendencia recurrente en las exposiciones de 
archivos de performance: la presencia del artista con una nueva acción, para acompañar la 
exhibición que presenta la documentación de uno o de varios de sus eventos pasados. Son pocos 
los proyectos curatoriales que se arriesgan a plantear otras estrategias con el archivo. Llama la 
atención, por ejemplo, el proyecto Spoken Exhibition España 2011 que se arriesgó a la 
interpretación a partir de la documentación, manteniendo una conexión con el pasado, pero 
asumiéndolo en el presente. Tales riesgos no desconfiguran ni eliminan ese pasado; por el 
contario buscan nuevas lecturas de ese momento histórico.  
 
     Re.act.feminism # 2  – a performing archive 2011-2013 (itinerante por países europeos) es una 
exposición donde los archivos están a la suerte del visitante; los archivos son activados todo el 
tiempo desde la revisión y la consulta constante por parte del público y se alimentan del uso 
diario que se les está dando en la muestra; es decir, se trata de archivos vivos, en movimiento.     
Esta observación deja ver que en algunos casos existen riegos curatoriales que se pueden tomar 
con la documentación, sin la necesidad de tener al artista en acción. 
 
     Otras muestras como las de Marina Abramovic, Abel Azcona y Regina José Galindo poseen 
estructuras iguales o similares, presentando nuevas acciones o recreando acciones pasadas. Al 
parecer existe una estructura que se repite y que todavía no se abre al panorama con apuestas 
donde la documentación trasciende la idea única de muestra estática; tal es el caso de Arte ≠ 
vida, acciones por artistas de las Américas 1960-2000 y la de ORLAN, pues son muestras 
lineales que no asumen búsquedas curatoriales diferentes, que se enmarcan en la misma 
formalidad expositiva de otros medios del arte y cuya atención termina siendo puesta más en el 







María José Arjona y Vault 
       La artista María José Arjona es reconocida por sus eventos de larga duración o de largo 
aliento (Hueso, 2014). Arjona tiene conocimiento y dominio de su cuerpo, ella ha logrado 
establecer una relación profunda con él y cree en el cuerpo como fuerza que reafirma la vida. El 
tiempo y el espacio son principios claves en su práctica.  
 
      Arjona realizó estudios de Arte en la Academia Superior de Artes de Bogotá (ASAB). Durante 
su formación académica conoció, a través de algunos textos, las acciones de la artista Marina 
Abramovic, lo que le permitió entender las posibilidades del cuerpo. María José tomó entonces 
rumbo hacia las artes del cuerpo; la profesora Consuelo Pabón le presentó las teorías y conceptos 
del filósofo Frances Gilles Deleuze, los cuales fueron importantes para la definición de sus 
mayores preocupaciones, en relación con sus acciones.  
 
     Los performance de la artista son amplios y universales; sus acciones no están fundamentadas 
en un problema o tema de un contexto particular y sus preocupaciones permiten establecer 
vínculos con la condición humana, en general. Dicha amplitud de contenidos en su obra le ha 
permitido llevar sus acciones a lugares como Estados Unidos, Alemania, Italia, Inglaterra, entre 
otros. En la actualidad, María José Arjona es la artista con mayor visibilidad en el campo del 
performance en Colombia.  
 
      Arjona participó en el Proyecto pentágono 2000, donde presentó -bajo la curaduría de 
Consuelo Pabón Actos de Fabulación- su obra 365 días. Para la artista, este acontecimiento 
representó su punto de partida en el arte de acción. Desde ese momento  María José no ha parado 
de realizar distintas acciones artísticas, donde la mayor preocupación es el tiempo; en una 
entrevista con EFE (agencia de noticias internacional) manifestó: “Independientemente de los 
retos que presenta normalmente la performance, conceptualmente me gusta la idea del tiempo 
porque es la vida y es la muerte” (Arjona, 2014, p. 1).  
 
      Uno de los principios de Arjona es que el performance reafirma la vida. Este principio se 




del tiempo. En sus performance se desnaturaliza la idea de los límites del cuerpo, desvanece 
dicha idea. Lleva al cuerpo a otras condiciones y a otras temporalidades que se visibilizan en las 
acciones de larga duración. Las presentaciones de Arjona tienen una duración mayor a diez 
horas; dice Ovalle (2011) “Es con el tiempo y a través de él que el cuerpo, el espacio y la acción, 
parecen revelarse  en su magnitud y dimensión real” (p.5).  
 
En entrevista con Rodríguez (2012) la artista habla de la sustancia del tiempo:   
 
Yo creo que los artistas son ante todo fabricantes de tiempo. El tiempo genera 
materia que el ser humano domesticó, junto con el espacio. El artista del 
performance usa su cuerpo de una manera más fuerte que ningún otro, para 
fabricar tiempo con su propio cuerpo. Y esa fabricación de tiempo a partir del 
cuerpo es lo que de alguna manera instaura una visión y por eso es tan importante 
la continuidad que da el performance en el espacio-tiempo. (p.1).  
  
     Para la artista el tiempo es un reto que la impulsa para buscar entenderlo en acciones como 
Vault, donde la materia cobra poder para hacer visible el tiempo. Ovalle (2011) dice: “El tiempo 
me deja “ver” lo trascendental del ser humano en el presente y a través de la historia, me deja 
entender el cuerpo, sus capacidades, sus múltiples extensiones y virtudes” (p.5). 
       
     La artista lleva su cuerpo a estados supremos que logran transportar a los espectadores a la 
experiencia del performance, estableciendo una conexión  durante el mayor tiempo posible para 
crear un vínculo intenso. Arjona (2015) señala: “Es un reto, donde le estoy exigiendo de alguna 
forma al espectador que se quede, que pare” (p.1).  
 
      Este tipo de performance permite tener una experiencia en la acción que ejecuta la artista. 
Para Yepes6 (2015): “Sus performances, tan desconcertantes e implausibles como conmovedores, 
se desarrollan a partir de la afectación de su propio cuerpo, la cual crea una relación con el 
cuerpo del espectador en la que este último también resulta afectado” (p.5). La afectación de la 
cual habla Yepes no es sólo un sentir de cuerpos artista- espectador, sino que va más allá: el 
                                                   
6 Rubén Darío Yepes Muñoz.  Magister en Estudios culturales, Pontificia Universidad Javeriana. Doctorando Visual 






espacio se impregna de la afectación producida por los cuerpos y la fuerza que brota de éstos. El 
cuerpo de la artista se expande a través del espacio que alcanza al público, quien no sólo aprecia 
la acción, sino que participa, algunas veces de manera más activa que otras, de acuerdo con la 
obra.  
  
     Las acciones de María José se establecen en la naturaleza de lo humano; la artista invita a 
detenerse, a cambiar la velocidad de la mirada y a sentir la acción. Rodríguez (2012) dice: “En 
sus acciones se ponen en evidencia la belleza y la fragilidad de la vida, pero así mismo, las 
fuerzas poderosas que la someten” (p.1).  Al dar inicio a la acción sus gestos van apareciendo, se 
repiten una y otra vez, sus acciones llevan al espectador a sentir el gesto; no es un movimiento 
elemental del cuerpo, sino una profundidad del cuerpo que se hace visible en el tiempo de la 
acción. Desentrañar el gesto producido por su cuerpo no es tarea sencilla, el gesto se presenta 
como lo casi imperceptible del cuerpo, pero con la potencia para expandirse en el espacio. El 
gesto se escapa al universo del otro, ya no le pertenece a la artista.  
 
      Frente a la experiencia, comenta Rodríguez (2013):  
 
Todos queremos experiencias, todos los curadores las quieren y buscan, pero no 
se puede pasar por ahí si no entiendes que eres tú el que gesta la experiencia de 
todo. Si eres capaz de hacértelas y catalizarlas, el mundo entero se te vuelve la 
obra y, como decía Beuys, allí todos somos artistas. Y te vuelves a sorprender de 
todo. (p.1). 
 
      La artista habla de la experiencia como el deseo que tenemos todos de tenerla; su cuerpo es 
quien la produce y la presenta; es allí donde se puede sentir el poder de sus acciones, donde el 
espectador se acerca para vivir ese momento irrepetible, esa acción única que permite 
experimentar el principio de reafirmar la vida. 
 
     La experiencia de la artista se puede sentir sólo si se lleva a cabo un acercamiento a ese 
cuerpo que la produce, si se deja impregnar de ese cuerpo que origina gestos, movimientos, 
sonidos que se entrelazan con el sentir del otro. Rodríguez (2013) dice: “El lenguaje del arte 
contemporáneo es muy complejo y hay que oírlo. Porque con la razón no vas a entrar a la obra” 




invisible se hace visible, lo que aparentemente no toca, toca en lo más recóndito de lo humano.  
 
      Las obras de María José se encuentran en constante interacción performer- espectador; esa 
interacción constante está implícita en sus acciones; es allí donde el otro puede sentir el poder de 
un cuerpo: “(...) es el público, el individuo, el que interactúa conmigo, el que pone realmente en 
movimiento la obra” (Ovalle, 2011, p.3). Al momento de responder sobre la relación entre su 
obra y el poder, Arjona responde:  
 
(…) El poder es una fuerza que por elección afirma la vida, afirma el cuerpo. (…) 
El proceso de mi obra y su evolución muestra –en el tiempo– un interés incisivo 
en investigar “lo que puede un cuerpo” (…) No hay nada más [sic] poderoso en el 
arte que el cuerpo, porque tiene precisamente un contacto directo con el espacio 
que lo rodea, con el espectador; cuando un cuerpo se “instala” en el espacio, todo 
lo que en él habite cambia, se vuelve un relieve, un flujo. (Ovalle, 2011, p.4). 
 
      De la presencia del cuerpo emergen dos poderes: performer-espectador que se cruzan, 
producen una fuerza de tal magnitud que establece la posibilidad de diálogo, cuya dinámica hace 
que se produzca algo, que pase algo, y cuando ello ocurre es que aparece lo otro, el entre cuerpo; 
como dice Arjona (2011, p.4), “El performance sólo ocurre cuando el espectador entra al espacio 
e interactúa directa o indirectamente con la obra”. Así, el aliento, el poder del cuerpo, se 
manifiesta; emerge la lucha sobre la condición humana que padece el cuerpo ante la opresión  de 
la naturaleza social.  
 
     La eficacia del cuerpo de la performer, su poder, aparece a través  de la presencia del otro, 
como si existiera allí una lucha que trascurre en la acción y que se hace visible con movimientos 
y gestos que la artista desata ante el espectador, develando la presencia de la vida, la presencia 
del tiempo; en este sentido, el entorno influye en el cuerpo, hace al cuerpo.  
 
     María José ha realizado un sin número de obras que han tomado importancia en su trayectoria 
artística. Cada acción en particular contiene elementos trascendentales que son muy potentes: 
tiempo, gesto y sonido. Vault es una de las primeras acciones que realizó; la obra ha tenido varias 
versiones: Vault Bogotá 2003,  reactivada en Texas y Estados Unidos en el año 2004; Vault 




que esta reactivación contiene ciertas diferencias frente a las anteriores.  
 
      Vault es una acción donde la artista instala dos elementos esenciales para el performance: una 
escalera de madera y carbón vegetal; se sirve de estos dos objetos para la intervención en el 
espacio. El carbón en las primeras versiones (Bogotá, 2003 - Texas, 2004) se dispuso en el centro 
de la sala en forma de ouroboros que es el signo del eterno retorno, de la relación del tiempo con 
la vida. Pabón (2003) menciona en el texto curatorial de Vault Bogotá 2003 con respecto al 
simbolismo del eterno retorno:  
 
Entre la tribu Siquaní en Colombia, existe una historia en donde la anaconda es 
llevada a "lo celeste" por dos cóndores, para ser transformada en la vía láctea y 
acabar con el canibalismo y la violencia sobre la faz de la tierra. El abuelo, que 
narra esta historia dice al final: "Al enemigo no se le castiga más bien se le cura" 
(p.1). 
 
Figura 8. Ouroboros Vault Texas 2004 
 
 
Fuente: Recuperada de https://ballroommarfa.org/archive/event/maria-jose-arjona/#event-images 
 




mano de un trozo de carbón con el cual se  traza en la pared un grafismo que se realiza de 
manera repetitiva y que va recorriendo todo el lugar a lo largo y ancho a través del dibujo, capaz 
de transformar el espacio desde un gesto que aparece una y otra vez. Ovalle (2011) señala que 
“lo que permite la repetición de un gesto a través del tiempo es hacer visible la diferencia. En mi 
performance la repetición de un gesto nunca genera una narrativa” (p.5).  
 
      El objetivo de la repetición del gesto en sus acciones es hacer visible la diferencia; de ahí la 
construcción de tiempo que se evidencia en la repetición y que cobra visibilidad en la medida 
que se revela, se hace materia. El dibujo en esta acción es la marca del recorrido del cuerpo en el 
espacio, la cual se vuelve notoria a través del transcurrir del tiempo, lo que conduce al concepto 
de larga duración que es una de las características principales de la práctica artística de Arjona y 
constituye un principio establecido antes de su encuentro con la artista Marina Abramovic.  
     
     Ovalle (2011), indica que: 
Con las horas el más mínimo gesto adquiere un poder significante; y el espacio a 
su vez se ve reducido al lugar en donde el gesto ocurre; de repente la percepción 
del espectador se agudiza y comienza a “ver” y a experimentar lo que en un 
principio no había ni siquiera visualizado. (pp. 5-6) 
 
Figura 9. Vault Texas 2004 
 
 
Fuente: Recuperada de https://ballroommarfa.org/archive/event/maria-jose-arjona/#event-images 




Caldas. La acción se realizó con los mismos elementos que siempre han estado presentes en la 
obra, pero con dos variaciones muy importantes: en lugar del ouroboros, se presentó una 
pirámide o montaña de carbón vegetal y por primera vez la reactivación se realizó con 
veinticuatro invitados7, durante seis días.  
 
      Para Vault Manizales 2013 el carbón tomó una forma piramidal, símbolo de la antigüedad 
que tiene una fuerte relación con la eternidad, con el ritual, con la vida y la muerte, con la 
transición del mundo material al mundo inmaterial, la conexión del hilo invisible entre el mundo 
terrenal y metafísico. La intervención de varios participantes en el performance tuvo 
implicaciones en el espacio que no se presentaron en anteriores versiones de Vault. Yepes (2015) 
mencionó: “A  Arjona le interesa mucho el ´efecto de multiplicación que el performance tiene´, 
su capacidad de contagiar a otros cuerpos; Arjona aprovecha su ubicación en el campo del arte 
para extender este efecto multiplicador” (p.14).  
 
    El efecto multiplicador mencionado resulta en este caso un acto beneficioso para transferir a 
los participantes la eficacia del performance como un arte vital en tiempos presentes, por la 
trasmisión de experiencias. Yepes (2015) señala: “Arjona obsequia su tiempo, elaborándolo y 
modulándolo como si fuera materia plástica, dándole presencia tangible en la forma de manchas, 
marcas y huellas, de manera general sobre la obra Vault” (p.34). Elaborar el tiempo en la acción 
de 2013 fue un ejercicio participativo; las jornadas en las que los cuerpos se cruzaron generaron 
un efecto de diálogo universal, donde se encontró lo individual con lo colectivo, donde el espacio 
se convirtió en un tejido hecho por todos, el tiempo fue de todos y se consolidó en un acto de 
estar juntos.  
                                                   
7 Para Vault, Manizales 2013 se invitaron 24 artistas, entre los cuales se encontraban estudiantes de artes y artistas. 
Varios de los invitados llegaron de diferentes ciudades del país: Bogotá, Popayán, Pereira y Manizales. El evento 
reunió representantes de las áreas de las Artes plásticas y de las Artes escénicas. Invitados: Ayda Nidia Ocampo, 
Andrés Suárez, Juliana Rubio, Sor María Bejarano, William David Marín, Juan Sebastián Cárdenas, Sandra Daza, 
Diana Tabares, Alejandra P. Murcia, Elis del Rosario Cardona, Ana María Pardo, Ana María Trujillo, Leidy Marcela 
Salazar, Beatriz Elena Cardona, Elizabeth Bolívar, Claudia Lorena Delgado, Daniel Felipe Rodríguez, Luisa 
Velásquez, Etna Castaño, Claudia Franco, D`angelo Gyovanni Echeverri, Sebastián Otalvaro, Iván Duque, Yorlady 
Ruiz, María José Arjona. El proyecto se realizó bajo la coordinación de la artista María José Arjona, Ayda Nidia 
Ocampo -directora del Departamento de Artes plásticas (2013-2014)- y el grupo curatorial Por el amor de dios, 
coordinado por el docente Diego Escobar del Departamento de Artes plásticas, y de Historia y Geografía; integrantes 
del grupo curatorial: Juliana Rubio, Andrés Suárez, Sebastián Otálvaro, Paula Mazo (egresados del Programa de 




     La construcción del espacio se dio en turnos, en los cuales cada participante intervenía el 
lugar durante un lapso de tiempo determinado, lo que permitió ver el trazo que identificaba a 
cada uno de los que iba pasando por el espacio, evidenciando su presencia a través del dibujo que 
se despliega en espacio y tiempo reales. Para Yepes (2015): 
La espacialización del tiempo le otorga presencia a las fuerzas de cuerpo en un 
ensamblaje de intensidades que recoge lo virtual y lo actual en un presente 
continuo, que empuja el límite de lo virtual hacia atrás y hacia adelante en el 
tiempo, hacia el umbral en el que el evento de la acción colinda con el flujo de lo 
habitual”. (p.36)  
     Algunas de las acciones de Arjona dejan registro, como en el caso de Vault, permitiendo ver 
allí la experiencia del cuerpo en el lugar y la marca del tiempo a través del dibujo, como prueba 
de un pasado inmediato y de un presente en construcción. En Vault Manizales 2013, al igual que 
en las versiones anteriores, el espacio en blanco se ve transformado por la repetición del 
grafismo, pero esta vez no en una sola capa que cubre la pared en blanco, como sí ocurrió en 
Vault  Bogotá 2003 y Vault Texas 2004.  
Figura 10. Detalle Vault Texas 2004 
 
Fuente: Recuperada de https://ballroommarfa.org/archive/event/maria-jose-arjona/#event-images 
        En Vault Manizales 2013 se producen capas que superponen, que se encuentran unas con 




espacio en blanco que era día, ahora es noche; es como si emergieran las constelaciones; aparece 
un gran cielo estrellado. Pabón (2003) lo describe como: 
Un lugar que habla de la vida y de la muerte, de todas las transformaciones, 
posibilidades, significados y lecturas que ambas implican a través de la historia y, 
como en ese proceso, desde que somos concebidos hasta que morimos, el cuerpo 
es la materia que transforma y es transformada como parte esencial de esta 
relación vida-muerte. (p.1). 
      El grafismo utilizado durante la práctica es una estrella que hace referencia a las siete 
direcciones (Norte, Sur, Oriente, Occidente, arriba, abajo y centro), al hombre, a un ave en vuelo 
y, por supuesto, al cosmos. Originalmente, este grafismo aparece en Egipto y tiene un 
equivalente semejante en la cultura de Tierradentro en Colombia, donde es representado como 
rombo. Los dos grafísmos, al igual que los espacios, pretenden exaltar el vínculo entre el hombre 
y el universo, la vida y la muerte (entendida esta última como un cambio de estado que 
posteriormente reúne y transforma el cuerpo en parte de ese cosmos que lo regula y contiene).  
     Este dibujo se repite por todo el espacio, en diferentes dinámicas; en Vault Manizales 2013 se 
presentó un rompimiento del orden después de quedar registrada la primera capa de trazos; ese 
rompimiento significó que los participantes siguientes tomarían un orden particular, teniendo en 
cuenta que ya el espacio no tenía una guía como señal de continuidad; muchos tomaron 
diferentes vacíos que eran más visibles en el espacio y allí dibujaron por un momento; luego se 
detenían para observar dónde quedaba algo en blanco. Esta dinámica fue constante, hasta el 
cierre con María José. En cada participante se generó un movimiento y una relación con el 
espacio completamente diferentes, se podría decir que fue búsqueda de un lugar en el cosmos.       
Para Yepes (2015): 
De la misma manera en que, desde el punto de vista de la experiencia, el espacio 
no es un receptáculo neutro y abstracto sino que siempre está limitado y 
constituido por cosas, el tiempo vivido, insistimos, no es una sucesión abstracta 
de instantes iguales sino la experiencia de momentos de mayor y menor 
intensidad. El tiempo vivido está constituido por una actualidad de dimensiones 
cambiantes que se diluye gradualmente en lo virtual, esto es, en el olvido por un 
extremo y en lo inimaginable por el otro. (p.39)  




     Habían pasado ya casi diez años frente a la última presentación de Vault Texas 2004. La 
segunda vez que se reactivó Vault fue en Manizales, en el año 2013. La reactivación del 
performance trajo una nueva perspectiva para la acción: pasar de una ejecución individual a una 
colectiva. María José dice que en una conversación con Marina Abramovic, esta le sugirió: 
Hablemos sobre la idea de las re-performances… No tiene importancia si el artista 
“original” está “en” la obra si el contexto ha cambiado. La mayoría de las 
performances que han podido ser reactivadas no están estrictamente vinculadas a 
momentos históricos. El artista debe estar listo para desprenderse de su ego, 
permitiendo que otros artistas pasen por la misma experiencia. (Abramovic, 2014, 
p.1) 
        Para Arjona fue significativo presentar nuevamente la acción. Lo atractivo para ella fue el 
número de participantes que podrían pasar por la experiencia de la pieza. Reactivar un 
performance no significa repetirla, existen variaciones que hacen que no sea igual, por diferentes 
factores: contexto, escenario, público; lo importante es mantener el principio fundador de la 
acción, junto con los elementos similares que la componen; su riqueza se encuentra en el efecto 
multiplicador, pero, además, en permitir que la obra mantenga su vitalidad desde otros cuerpos y 
en otros tiempos.  
     Vault Manizales 2013 fue una acción que permitió un encuentro colectivo que a través de esta 
pieza se pudo crear un tiempo en plural, donde el gesto agrupado permitió una construcción de 
universo, donde al inicio no existía nada, sólo el espacio vacío. Como menciona Arjona (2011, 
p.6): 
Las obras de larga duración no son fáciles… ni para el performer, ni para el 
espectador; lo que sí aseguro, es que cuando ambos se permiten el proceso, 
siempre hay un resultado sorprendente… es darle tiempo a todo para que se 
exprese, para que expanda para que se afecte (…) 
 
      Esta obra instauró la idea de tiempo en el espacio desde un grafismo, dibujado, multiplicado, 
unos gestos apenas diferenciables entre unos y otros, no enfrentados sino encontrados por una 
fuerza profunda del cuerpo, donde aparece la posibilidad de experimentar el espacio 
intensamente.  
        Vault Manizales 2013 es un evento donde los elementos más relevantes de la práctica 




herramientas de transformación que llevan al cuerpo del performer a pasar por una experiencia 
que se transfiere al espectador; sumado a esto, las acciones de Arjona son de larga duración, lo 
que permite ver los gestos que se repiten a través del tiempo. El espacio se llena de energía con 
el paso diario de la acción, se hace un cosmos hecho de la vida. En el momento que interviene el 
último performer, es cuando se puede entender lo ocurrido y se trata de comprender el mundo en 
todas sus dimensiones; este estado en el que ha quedado el espacio no es más que la huella del 



















Archivo de performance, análisis de un documento: Vault Manizales 2013 
Pasan cosas muy microscópicas que si 
no te fijas en ellas, a lo mejor piensas 
que son un aburrimiento.  
María José Arjona8 
 





     Los archivos se han convertido en fuente indispensable para los procesos de creación en el 
arte contemporáneo; muchos artistas logran establecer vínculos y plantear desde allí proyectos en 
el campo de las artes plásticas y visuales.  A su vez, otros actores como historiadores del arte, 
curadores, teóricos e investigadores de la imagen han tomado interés por los archivos, todos con 
propósitos similares, con el objetivo de encontrar allí fuentes que los aproximen o les revelen las 






repuestas a las preguntas que se hacen por la obra y toda su complejidad. Todos estos actores 
reflexionan, discuten y ponen en evidencia la necesidad de darle vitalidad a estos documentos.  
 
     También aparecen preguntas desde los procesos de recuperación, conservación, preservación, 
administración y utilización de los archivos, además de quién puede acceder a ellos para 
encontrar y evidenciar un valor que debe hacerse público en el circuito del arte contemporáneo. 
Para Jaramillo (2010), “Los archivos permiten comprender la pluralidad de las dimensiones del 
tiempo y pueden ser el pasadizo a través del cual se genera un diálogo entre voces y contextos de 
diferentes momentos y lugares”. 
 
     Desde hace algún tiempo se ha generado un interés y una discusión sobre la documentación 
en el arte, particularmente el arte del performance, teniendo en cuenta que desde que emergió el 
arte de acción cuyo atributo se funda en su carácter efímero, la idea de documentar siempre ha 
estado presente, sea por parte del artista o del espectador. Los registros se han llevado a cabo por 
medio de la fotografía y el video, los cuales permiten acreditar las distintas ejecuciones de los 
eventos efímeros, con el fin de evidenciar, verificar, corroborar y testimoniar la existencia de la 
acción. El  registro queda como prueba de la ejecución del evento, al igual que los restos de la 
acción, convirtiéndose en documentación histórica y en guía para una posible reactivación del 
evento; pero sobre todo, en conocimiento.   
 
     La reflexión que se presenta en este capítulo va dirigida a los archivos constituidos por 
fotografías, videos, objetos y demás documentos de la acción colectiva: Vault Manizales 2013. 
La naturaleza efímera del arte de acción, parece que no quisiera o permitiera dejar ver los 
registros como algo más allá de estos. Pero se ha hecho necesario exhibirlos, leerlos, analizarlos 
y hasta venderlos, para descubrir en ellos su potencial estético, curatorial y comercial, más allá 
del propio acervo que puede producir una acción. Los intereses por los archivos del performance 
hoy son una constante en el circuito del arte, a ello se debe  que se realicen numerosas 
exposiciones en diferentes lugares del mundo, muestras que hacen recorridos históricos del arte 
del performance en occidente, como se expuso en el apartado denominado antecedentes. 
 




ejemplo, se plantea el artista e investigador Álvarez (2015), “¿Cómo guardar un arte que se niega 
a su propia documentación?; ¿Cómo archivar acciones que suceden en el espacio del aquí y el 
ahora?” (p.1). Estas son preguntas que hoy hacen presencia constante no sólo en Álvarez, sino en 
un sinnúmero de investigadores. Las repuestas a estas preguntas no son absolutas, como lo 
expresa el artista. El debate está abierto; teorías como las de Rebecca Schneider contraponen las 
teorías que propone Peggy Phelan (Taylor y Fuentes, 2011). Análisis como estos hacen parte de 
las discusiones y reflexiones acerca de la documentación del performance.  
 
     Por otro lado, algunos artistas performer también hacen mención a los archivos; tal es el caso 
de Arjona (2011, p.5):  
El público que no interactúa directamente se convierte en testigo, en documento 
de lo que pasa. Estas personas son un archivo vivo de la obra que complementa la 
experiencia de quien sí decidió interactuar. Sería muy interesante poder preguntar 
al público lo que se construye desde ese estado de “ser testigo visual”, sobre las 
ideas que se generan desde la experiencia no directa con la acción (…). 
 
             Así, artistas, curadores y teóricos, proponen distintos argumentos sobre los cuales presentan 
acuerdos y desacuerdos frente a los registros. Por ejemplo:  
 La única vida del performance se encuentra en el presente. El performance no se 
guarda, registra, documenta ni participa de ninguna otra manera en la circulación 
de representaciones de representaciones: una vez que lo hace, se convierte en otra 
cosa: ya no es performance. El performance […] llega a ser lo que es mediante la 
desaparición. (Taylor y Fuentes, 2011, p.225)  
     Phelan niega cualquier posibilidad del documento y establece lo efímero como estado 
primordial del performance, negando hasta la existencia del testigo visual que menciona la 
performer María José, quien pone al espectador en primera línea, como el archivo vivo de la 
obra, como el primer documentador del arte de acción. Phelan no da campo ni a la memoria 
humana, su radical argumento se aferra al presente de la acción, impidiendo cualquier 
mecanismo de recordación y registro para el arte de performance; sus posibilidades son nulas, 
como si cualquier acto efímero no dejara un vestigio material o emocional.  




es material de otra manera” (p.218). Lo anterior es oportuno en los términos de las posibilidades 
de la perdurabilidad del performance, además deja ver que lo efímero se ha encasillado en su 
evaporación, negando que aquello que se evapora se transforma en materia maleable. Se ha 
negado entonces que lo efímero trascienda, que pase a otras instancias y pueda materializarse a 
través de otros estadios, como son los documentos.   
    Los documentos de las acciones no se han reconocido como materia flexible, no van más allá 
de los hallazgos que se puedan hacer en el acervo. Al parecer los archivos de las artes de acción 
siguen siendo relatos para ser exhibidos en los escenarios de galerías y museos; son pocas las 
exhibiciones que se arriesgan a llevar el archivo a otras instancias, donde el documento esté 
activo y pueda tener una interacción desde el espectador. Fuentes (2011) comenta: “Schneider 
analiza la práctica de archivo como un performance en sí y la define como una apuesta en escena 
de la historia en acción retrospectiva que se cristaliza en objetos accesibles a través del sentido 
de la vista” (p.218). 
     Las perspectivas con los registros de acciones deben ser mucho más amplias, más ambiciosas, 
menos lineales; de esta manera, el archivo debe ser apreciado, accionado; se debe permitir 
explorar de manera más flexible y han de darse las posibilidades de performatear la 
documentación. El archivo debe ser elástico lo que implica encontrar en él una plasticidad 
mediante la cual tome presencia escénica, emergiendo  la dinámica que lleve al espectador a una 
experiencia más allá de la contemplación o la mera información que contenga la documentación; 
así, el archivo junto al espectador lograrán tener una experiencia que trastoque al visitante  y, de 
esta suerte, se permita al espectador el riesgo de perder el carácter estático, hegemónico y lineal 
que siempre se ha visto en él.  
     No sólo el sentido de la vista que nombra Schneider es necesario para explorar los archivos, 
sino otros sentidos que pueden entrar a indagar: el sentido del oído cuando el performance trae 
una pieza que involucra el sonido, esa sonoridad puede ser nuevamente escuchada y producir 
nuevas experiencias; o el sentido del tacto, muchas acciones contienen objetos que pueden pasar 
por las manos del público para reconocer a través  de la tactilidad aquello que fue materia en la 




     Se ha encaminado el arte de acción a tener el privilegio que se ha entendido únicamente desde 
el acto de lo efímero, desde sus instancias temporales, donde se rehúsa a cualquier resto, 
desecho, ruina, huella que la acción deja, hasta la privación de ser relatado, descrito y narrado. 
Se ha negado cualquier memoria oral, visual, sonora que aparezca; parece contradictorio que los 
registros sólo sirvan como ilustración de una acción para los textos de arte y desde hace algún 
tiempo, para fines comerciales. 
     Los restos de los performances no son despojos que deban ser olvidados, sino recursos que 
permiten la transmisión de la acción a través de ellos, como memoria de la acción. Señala 
Schneider, “Así, cada vez nos sentimos más cómodos  al decir  que el objeto archivable también 
llega a ser lo que es mediante la desaparición, en tanto se convierte en el rastro de lo que 
permanece cuando el performance (la acción del artista) desaparece” (Taylor y Fuentes, 2011, p. 
234). 
     Los restos o huellas de las acciones tienen un alcance y es que se convierten en prueba de la 
acción; como rastro, permiten reconocer a través de pistas lo que fue el evento y hacer 
reconstrucciones del performance. Existe un continuo rechazo a los restos, a los registros y a los 
documentos del performance,  una insistente negación con el documento.  Al exhibir los archivos 
del performance resulta una reclamación casi que natural por parte del espectador,  como si fuera 
una obligación del artista o el curador hacer brotar de allí el performance original como en un 
acto de resurrección en medio de la exposición. Como se ha dicho, el archivo del performance es 
materia maleable para la exhibición, se ignoran entonces maneras de resonancia del performance, 
se niegan entonces formas de conocimiento que la documentación  puede ofrecer. 
     El performance puede continuar, pero de otras maneras; los documentos son los que hacen 
que permanezca. El artista performer Pertuz (2007) dice: 
La documentación es tan importante como el performance en sí mismo, siendo 
nuestras acciones efímeras, en tiempo y espacio, muchas veces irrepetibles; la 
documentación admite que el performance tenga un valor histórico, pedagógico, 
permitiendo que su difusión por medios masivos se acerque a un gran número de 
personas. (p.1).   
 




pedagógico y la difusión, ambas consideraciones permiten plantear que la documentación sí 
ofrece conocimiento y educa,  tanto a la práctica del arte de acción como a la acción misma en su 
conceptualización, a través de  la movilidad de los documentos de la acción, de las exposiciones 
itinerantes o plataformas virtuales y considerando también impresos que permiten ver registros 
de la acción. Pertuz (2007) afirma:  
 
Al igual que el audiovisual, los objetos usados, la ropa, los bocetos o las 
fotografías se convierten en parte fundamentales de la acción, del artista y de la 
vida misma… ¿Acaso cuando vemos un performance en un audiovisual no 
sentimos y pensamos en cosas parecidas a las que percibieron los presentes, o 
acaso cuando vemos las fotos de nuestros familiares que se han ido, no sentimos 
su presencia y hasta su olor? 
 
Como performancista he realizado el ejercicio de performance mentales, acciones 
donde los objetos se disponen en el espacio o en un texto para que posteriormente 
el cerebro de los presentes realicen y complementen la acción, extendiendo los 
dominios del arte, del performance y de la vida. (p. 1).  
 
     La documentación de performance posibilita miradas variadas hacia los archivos, la 
diversidad  de posturas resulta eficaz para los acervos del arte de acción. Así, el archivo es la 
visualidad del performance, ofreciendo una lectura de la acción en un nuevo tiempo, el 
performance hecho imagen a través del archivo, convirtiéndose en un proceso de transmisión de 
la acción.  
 
     Visitar el archivo de Vault Manizales 2013 evidencia elementos que se pudieron pasar por alto 
ante el espectador o que en el momento de la acción no se contemplaron lo suficiente. Los 
documentos permiten dar cuenta de aquello que posee una gran potencia en el performance; al 
ser capturados, permiten ser leídos en otra velocidad y examinarlos desde lo minúsculo, dándoles 
un reconocimiento en su propia particularidad. 
 
     El documento presenta una mirada particular por quienes hicieron la fotografía y el video de 
la acción, permitiendo leer el evento desde diferentes frentes, lo que posibilita tener múltiples 
cubrimientos de la acción, proporcionando otros ángulos, otros planos para leer el performance, 
después de transcurrido.  Quien no estuvo presente en la acción, tiene la oportunidad de tener una 




documento a una vivencia diferente por fuera de la acción directa, para insertarse en la lectura de 
la imagen del evento, descubriendo particularidades en las cuales se puede detener cuantas veces 
quiera; se evidencias aspectos microscópicos cuya presencia fue otra al momento de la acción. 
 
     La documentación del performance Vault Manizales 2013 está compuesta por registros 
fotográficos y videográficos que en un gran porcentaje permiten ver varios episodios del evento, 
desde el recorrido cronológico de la acción, la evolución y transformación espacial, hasta la 
participación e intervención de cada invitado.  
 
     En la revisión que se hace del archivo de Vault Manizales 2013 se  evidencian dos asuntos que 
son significativos de la naturaleza de la acción: el grafismo y el sonido; este último, producido 
por el trazo del dibujo; ambos se establecen como dos elementos que logran ser diferenciadores 
entre cada performer.  Allí se descubre la fuerza del trazo y la tonalidad sonora emitida por cada 
cuerpo que participó en el evento. Desde el primer participante se presenta una búsqueda por 
instaurarse en el espacio, por registrarse; es evidente que lo va lograr, el dibujo es el instrumento 
por el cual va a quedar inscrito en el espacio, pero además crea espacio, es marca de lugar, se teje 
lugar. El dibujo de cada performer es una  proyección corporal del participante, su gesto se 
dispone como una voz única en el espacio, es topografía del lugar.  
 
     El espacio provoca al cuerpo, hace que brote el gesto, el cuerpo parece responder a la 
provocación del espacio; así, el cuerpo se manifiesta en movimiento y sonoridad. El gesto se 
vuelve ritmo que se instaura en el tiempo; ya no es el tiempo cronológico hecho por los hombres, 
sino  el tiempo de la naturaleza humana. El gesto se impregna en las paredes del lugar como una 
señal, como una voz  hecha grafismo que posibilita ver allí la condición de un cuerpo que carga 
con la experiencia que ha recogido por la vida.   
 
     Los gestos son las señales de la presencia del cuerpo, de los cuerpos, del rendimiento  del 
cuerpo ante y con el tiempo. Para Arjona (2011, p. 6): 
 
El tiempo me deja “ver” lo trascendental del ser humano en el presente y a través 
de la historia, me deja entender el cuerpo, sus capacidades, sus múltiples 




de todo lo que nos rodea, simultáneamente  exalta la vida como fuerza  (...).  
 
      Los gestos acumulados en el espacio han permitido crear un universo que es el resultado de 
unos cuerpos conmovidos, afectados por la vida que trasmiten sus estados a través del trazo que 
es trasmisión de la energía corpórea, gestos que permiten ver la presencia humana. El gesto ha 
hecho del lugar un cuerpo que  no manifiesta la ausencia del ser, sino que ratifica la presencia de 
lo humano en el universo. Los múltiples gestos que fueron apareciendo en la sala son fruto de la 
larga duración del evento, como dice Arjona (2011, p.6): “(…) es darle tiempo a todo para que se 
exprese, para que se expanda, para que se afecte (…)”. La larga duración del evento permite que 
aparezca aquello que sólo es posible con el tiempo, el cosmos hecho de gestos, de múltiples 
gestos que no se logran diferenciar entre uno y otro, no existe manera de desentramar este gran 
tejido de gestos que ha pasado por diferentes momentos en los cuales ya no es posible reconocer 
la individualidad de cada performer, porque ya no existe identidad de un cuerpo, sino una unidad 
de cuerpos.   
 
     Vault Manizales 2013 es una reactivación que se presenta como un evento participativo, 
donde lo colectivo cobra una gran relevancia. El espacio se ha creado por todos y para todos, la 
condición individual se ha perdido, al final no existe un reconocimiento particular sino colectivo 
que queda reseñado en grafismos, en capas y capas que escasamente permiten ver uno que otro 
gesto particular. El espacio es una gran trama donde brota lo que es casi imperceptible 
constituido por ese grafismo hecho de la singularidad  de cada participante que revela la 
condición de cada uno; de cada trazo hecho de las sensibilidades de ese cuerpo, así el dibujo se 
exterioriza, es constructor de espacios vitales, llenos de energía, donde el cuerpo queda 
registrado a través del trazo, el cual, además, lleva a un estado de meditación. El performer  
genera una conexión entre espacio, performer y espectador, donde se instaura  el encuentro de lo 
privado y lo público a través del grafismo; no existe una frontera o línea divisoria entre 
performer y performer, cada uno es la secuencia del otro, es un acto de todos, de la fuerza de 
todos.   
 
      El gesto ha quedado como marca en el espacio; ese gesto hecho de la fuerza del cuerpo, del 




en el sentido del movimiento del cuerpo, de la velocidad del cuerpo, del cansancio del cuerpo, 
del estado del cuerpo. El sonido producido allí era constante, aparecía cada vez que la mano 
hacia un grafismo, el sonido se desplazaba por el lugar en la medida en que el cuerpo se 
movilizaba por el espacio, sonido al ritmo del cuerpo, sonido provocado por el hacer del cuerpo. 
El sonido se convierte en un mantra9 que impregna el espacio y los cuerpos presentes: performer 
y espectador, como trasmisión de energía.  
 
     El sonido presenta el grafismo en otras dimensiones, a diferencia del gesto que ha quedado 
marcado y que es casi irreconocible de manera individual en medio de las capas de dibujo, el 
sonido permite escuchar cada trazo de izquierda a derecha, de arriba a abajo, uno por uno, cada 
grafismo hecho en un tiempo determinado, se podría calcular cuáles fueron las velocidades y 
estados del cuerpo de acuerdo con el sonido. A través del sonido se revela la vibración del 
dibujo, la textura de la superficie y la relación con la materia: el carbón, así la materia se ha 
hecho sonido.  El sonido es el único lugar donde se permite dar cuenta de manera más cercana de 
las diferencias de cada participante en la acción; se puede escuchar atentamente a través  de las 
frecuencias con que construía el espacio. El sonido es trasmisor de la afectación del cuerpo.  
 
     Los documentos dejan ver los restos de la materia que  ha quedado por todo el espacio, las 
huellas del tránsito humano se pueden ver allí, dejan ver las acumulaciones y transformaciones 
de la materia, el espacio no es lo que era en un principio, ahora está lleno y vacío a la vez. De 
manera que la fotografía y el video presentan  hechos pasados del performance, fragmentos que 
conservan lo efímero, lo fugaz. Los documentos exteriorizan un momento pasado en un 
momento actual, en un riesgo de cruzar dos temporalidades para poner al espectador en medio de 
estas. La documentación adquiere un valor como prolongación de la acción, como menciona 
Alonso (1997):  
        
Lo que en todos los casos resulta evidente es que el registro no agota al acto y que 
éste no existe independientemente de aquél. Por el contrario, muchos artistas 
                                                   
9 Mantra (Del sánscr. mantra, literalmente, 'pensamiento').1. m. En el hinduismo y en el budismo, sílabas, palabras 
o frases sagradas, generalmente en sánscrito, que se recitan durante el culto para invocar a la divinidad o como 





tienden a dimensionar o rediseñar la propuesta performática en función del medio  
de registro elegido, posibilitando una recepción diferente en cada caso (acto, 
registro), que le has permitido trascender la instancia de la acción – transformada 
– en – objeto y su documentación[…] El registro es parte integrante y vital de la 
performance. Su lugar claramente no es complementario, ya que es imposible 
establecer un límite preciso entre performance y registro que pudiera caracterizar 
a una y otro como prácticas separadas. (p.1).  
 
      Es importante ver otras posibilidades de documentar el performance, sostiene María José 
Arjona cuando habla del testigo visual ya nombrado anteriormente. Llama la atención esta figura 
que señala la artista, con la cual se refiere a que el archivo está vivo, mostrando total interés en lo 
que se dice después de la obra. Ella lo señala como oralidad, como un momento de 
reconstrucción de la obra. Es interesante ver cómo para la artista particularmente toma relevancia 
la trasmisión oral de la acción, cómo el otro la puede narrar y en esa narración que se mantiene 
presente qué se puede recordar. Arjona menciona que la obra se reinserta en la línea del tiempo y 
se vuelve vigente, instaurando entonces una nueva manera de documentar no contemplada en el 
performance y que cobra relevancia en la instancia de poner en funcionamiento el testimonio del 
público, recoger entonces esa memoria viva, estableciendo así el relato como un nuevo registro 














Reflexiones sobre el acto de curar. Estrategias curatoriales para un archivo de 
performance: Vault Manizales 2013 
 
Una exposición no debe tratar de tomar el poder sobre los espectadores,  
sino proporcionar recursos que incrementen la potencia del pensamiento.  
Georges Didi-Huberman  
 
 





     El arte contemporáneo ha establecido una estrecha relación con la curaduría, una práctica que 
se ha encargado, desde el siglo XVIII10, de tejer relaciones entre obras, artistas y diferentes 
                                                   
10También es verdad que el concepto de curador en el sentido en que lo empleamos hoy es un producto de esa 
erupción distintiva de sistemas y contra- sistemas que tienen lugar a finales del siglo XVIII y comienzos del XIX. 
De cierta manera, se puede decir que uno de los elementos seminales en el advenimiento del curador moderno 
proviene de un tipo particular de mutación del concepto y la práctica de coleccionar que tuvo lugar en esa época: 
cuando los coleccionistas comienzan a organizar sus objetos en configuraciones espaciales específicas que llevan 




agentes del campo del arte. La figura del curador11 desde los años setenta es entendida  como la 
de un creador y la de un autor en el campo expositivo; en palabras del curador Szeemann (1996), 
“La exposición es un medio, como la pintura o la fotografía, para expresar ideas, conceptos, 
sentimientos. Tiene una lógica propia y debe ser entendida como una creación artística 
autónoma” (p. 30). Surge de allí lo que hoy se ha distinguido como curaduría autoral. 
 
       La voz del curador se afirma en la acción curatorial, al señalar o trazar una ruta que no es 
única para las obras y los artistas. El curador, como creador, pone su idea y define de manera 
clara el rumbo que va tomar la exposición; es una decisión particular.  Para Hopps (2010), 
“Comisariar bien el trabajo de un artista –es decir, presentarlo en una exposición– exige que el 
comisario entienda la obra de la manera más amplia y sensible. Este conocimiento debe ir mucho 
más allá de lo que se incluye en la exposición” (p.22)12. 
 
     Hopps (2010) propone diálogos profundos en pro del conocimiento de la obra y el artista por 
parte del curador, insistiendo en la necesidad de conocer aspectos insospechados de las obras 
que, con seguridad, no aparecen de manera explícita  en la exposición, pero que son de gran 
utilidad para ir dando claridad al proyecto curatorial.  
 
     Curar es un término que hoy se ha hecho natural y popular en el circuito del arte. La palabra 
curar proviene etimológicamente del latín curāre, en castellano cuidar13. La labor curatorial 
radica en la extensión contemporánea que es seleccionar, pero va más allá; también es un punto 
                                                                                                                                                                    
dichos objetos y se disponen ante el público de variadas y diversas maneras. Uribe (2009, p. 27) 
 
11 El curador suizo Harald Szeemann dice: Los organizadores de exposiciones son figuras ambivalentes. De hecho 
muy autónomos, funcionan tras las bambalinas de las grandes manifestaciones, pero están, de una cierta manera, 
condicionados por el conjunto de sus diversas funciones. En tanto que administradores, en tanto que mediadores o 
negociadores, en tanto que prospectores, en tanto que managers de su propia imagen. Tienen el poder de escoger, 
designar y poner en valor. Pero, naturalmente, el término 'poder' debe ser colocado entre comillas, pues en el 
contexto cultural, 'poder' significa ante todo 'hacer las cosas realizables para los demás'”. (Roca, 1999, p.1) 
 
12 Es cierto que la palabra comisario, utilizada en España para referirse al curador, arrastra unas connotaciones de 
autoridad, no policiales ni de abuso de autoridad, pero el sistema artístico español ha acabado por sistematizar su uso 
y no parece demasiado razonable levantar banderas terminológicas para una práctica que, designada con un nombre 
o con otro, tiene las mismas especificidades. (Minguet Batllori, 2010) 
 





de convergencia,  de conocimiento, de experimentación; la curaduría es un ensayo inacabado, 
entendiendo que siempre se establece como una práctica mediadora, integradora y de 
investigación.  
 
     El acto curatorial se define a través de los criterios con los cuales se van a seleccionar las 
obras y los artistas; por lo tanto, es necesario que el curador tenga clara la idea con la cual va a 
conducir el proyecto expositivo. La curaduría debe ser entendida como un texto inacabado, 
porque ningún acto curatorial es concluyente. Una exposición es la mirada del curador que a su 
juicio establece las relaciones entre las obras y teje un universo que no sólo se crea con las 
piezas, sino que se funda diariamente con la mirada del espectador; esta experiencia pública por 
la cual pasa la curaduría, pone de manifiesto que los criterios expuestos por el curador pueden 
ser discutidos en la voz del visitante; el trabajo curatorial se reafirma con el público.  
 
     La curaduría debe verse como un encuentro que, a través de la voz del curador, invita y 
encamina para lograr la relación entre el arte y el público. Una forma de acercarse al acto 
curatorial es definir el universo que se quiere  poner de manifiesto, mediante diferentes piezas u 
objetos artísticos o no artísticos, o ambos, a través de un argumento, problema o concepto, 
definiendo el radio de acción donde va operar; esto significa concebir una idea desde la 
producción artística que está al alcance del curador, lo que permitirá entonces definir: temas, 
períodos, medios y un sinnúmero de estrategias que se consideren convenientes para afinar el 
proyecto curatorial.  
 
     La labor del curador no se funda únicamente en la función de seleccionar y excluir, sino que, 
además, plantea rutas para crear el proyecto curatorial desde procesos de negociación, relación e  
intercambio; también, a su labor se suman diálogos, discusiones y reflexiones que posibilitan un 
planteamiento sólido para desarrollar el proyecto expositivo. Para José Ignacio Roca (1999): 
 
La curaduría puede ser definida como una serie de parámetros que permiten que 
las ideas que han tomado forma en la obra de un artista o conjunto de artistas se 
sumen para construir un nuevo juego de significados por asociación, 
yuxtaposición y acumulación, con el fin de estimular una apertura del campo 





      El campo curatorial debe ser entendido como un campo autónomo, al igual que lo es la 
creación artística; el curador crea desde su propia singularidad, teniendo claro que el dispositivo 
más apropiado para su creación y su práctica es la exposición.   
   
Guion curatorial. Revisiones de un archivo: Vault Manizales 2013   
  
     La propuesta curatorial que se desarrolla a continuación se propone mostrar al público el 
archivo de Vault Manizales 2013, proyecto que la artista María José Arjona efectúo en compañía 
de 24 artistas invitados. Del registro del evento ha quedado un acervo documental compuesto por 
imágenes fijas y videos. Con la revisión de este archivo nos propusimos exteriorizar algunos 
rasgos singulares de la acción mencionada y evidenciar la potencia del propio archivo para decir 
cosas. 
 
     El archivo de Vault Manizales 2013 proporciona evidencias del pasado del performance y 
cobra razón en la medida en que, de alguna manera, deja algunas huellas y rastros de la vitalidad 
de la acción. Según Didi Huberman (2010), “generalmente, cuando se expone un archivo, no se 
ve nada, un archivo es algo con qué trabajar durante semanas, meses, años, es largo”, esto nos 
hace pensar  en todas las posibilidades que tiene el archivo en relación al trabajo que se hace con 
él. Hay una necesidad de tener un contacto de larga duración con él, el curador debe pasar horas 
y horas ante el archivo, proponiendo juegos de intercambio, de cruces, de encuentros, de 
asociaciones inesperadas y permitiendo mover estas imágenes de un lado a otro, para leer y 
poder encontrar otras posibilidades de lectura.  
 
    Las múltiples posibilidades que abre un archivo tienen otras implicaciones, como que al 
exponerlo, el propio espectador verá otras cosas y cada vez que se haga un nuevo ejercicio 
curatorial se descubrirán nuevos aspectos. Es decir, el archivo es móvil, es elástico y depende 
mucho de la mirada del curador, pues al mover cada una de las imágenes, establece vínculos que 
parecen imperceptibles, pero que terminan visibilizándose y ofreciendo otras posibilidades, otras 
discusiones y otras relaciones para el archivo y para el espectador. Se deduce entonces que el 




el archivo y descubrir otras opciones de vínculos entre imágenes y sonidos, seguramente algunas 
de ellas no han sido detectadas por el curador. 
     Nuestra apuesta curatorial quiere proponer narrativas no lineales del archivo Vault Manizales 
2013. Nos proponemos que todo el tiempo el archivo expuesto deje ver particularidades y 
generalidades de la acción.  
 
     No se trata de enseñar toda la información que contiene el archivo, sino de estar en capacidad 
de crear nuevas experiencias a partir de éste, de buscar que suceda algo. De esta manera, el 
archivo debe verse en un doble juego que, por un lado, permite enseñar lo que contiene y, por 
otro lado, evidencia las posibilidades de lectura que se pueden hacer de él.  
 
     El archivo es materia maleable y en ese sentido pueden darse experiencias nuevas con él, 
brindando visibilidad a contenidos anteriormente imperceptibles y permitiendo que tomen 
presencia escénica a través de los soportes que lo respaldan. Cada imagen del archivo de Vault 
Manizales 2013 es un universo contenedor de rasgos particulares, como dice Didi Huberman  
(2007) “(…) una sola imagen, como un solo gesto, reúne en sí varios tiempos heterogéneos. (…) 
Un archivo de imágenes no puede organizarse como un puro y simple relato, es fatalmente más 
complejo” (p.1).  
     
     El archivo de Vault Manizales 2013 presenta variados aspectos que se pueden pasar por alto al 
momento de examinarlo, pero al revisarlo detenidamente se logran percibir rasgos que son las 
fuerzas que se visibilizan en las imágenes y los sonidos, en el interior de cada una de ellos se 
halla lo que realmente se cree que las hace ser; no están vacías, por el contrario son contenedoras 
de indicios que resultan ser la energía de la imagen.  
 
       La reactivación de la acción Vault Manizales que sucedió en 2013 indica que un evento 
puede realizarse varias veces después de la primera y permite establecer otras relaciones, otros 
tiempos, otros participantes, otros contextos y, de esta manera, mostrar que una acción puede 
suceder bajo otras instancias, bajo otras condiciones curatoriales que posibilitan revisar las 





     Obviamente el archivo es diferente al evento que ocurrió en 2013; por eso esta exposición no 
tiene la pretensión de reconstruir el evento, ni la obra. Pero, en cambio, el archivo documenta y 
permite una exploración que deja ver el performance en una temporalidad diferente, 
proporcionando algo adicional a la acción artística: una lectura que -a través de fotografías, 
videos y sonidos-, permite aproximaciones hacia instantes, detalles y particularidades del evento. 
  
     Si bien el evento genera una experiencia, que ya no es posible repetir porque pertenece a ese 
otro instante, el archivo, aunque íntimamente relacionado con la acción artística (puesto que de 
allí proviene todo el acervo documental), brinda otras vitalidades. Es muy importante distinguir 
el evento de su archivo, éste último aparece como un compendio de trozos del pasado que se 
mantiene en el tiempo y genera infinitas posibilidades de lectura. 
 
     Las fotografías y videos permiten tener otra mirada, posibilitan nuevos ángulos, diversos 
planos, brindan detalles que sólo pueden ser visibilizados a través de estos medios; y, muestran 
de otras maneras los movimientos del cuerpo, la fuerza del sonido (que desde el archivo toma 
otra presencia, otro valor). Las nuevas vitalidades, diferentes a las del evento inicial, dependen 
en gran medida de esas mediaciones (la cámara fotográfica o de video), y es allí donde me he 
situado como curador.  
 
     Con la idea de buscar nuevas posibilidades para exponer los archivos de performances, en 
este caso en particular la curaduría he partido de la idea de que el archivo es materia maleable, y 
en ese sentido nos proponemos buscar estrategias para romper con la rigidez con que se 
acostumbra a presentar la mayoría de archivos del arte de acción, para tratar de ir más allá de la 
experiencia visual, y proporcionar otras experiencias, audibles y táctiles.  
 
     La estrategia curatorial a la que se apuesta, es la participación, donde se invita al espectador a 
encontrarse con el archivo, a interactuar con él de distintas maneras, la intención es propiciar un 
encuentro entre la audiencia  y el archivo, donde cada uno de los participantes podrá no solo 
enterarse de modo fragmentario de lo que sucedió en el evento originalmente, sino que lo invita 
descubrir aspectos subterráneos, microscópicos, que se pueden percibir en estos documentos, que  





Esta curaduría presenta un archivo compuesto por: audio, fotografía y video, presentando en 
cada medio unos criterios que plantean la lectura de estos y no se presentan como una 
reconstrucción de la acción; la experiencia con la documentación es completamente distinta a las 
acciones directas, es otra dimensión de la acción desde el archivo.  
 
     La pista de audio recoge el sonido de la acción, con una duración de 1:12:51. El oyente se 
encontrará en este tiempo con buena parte de los sonidos emitidos por los trazos de los 
perfomeros. Cada trazo debe ser entendido como fuerza única, como un dibujo audible que 
traspasó la atmósfera del espacio.  
 
     Esta pista de audio no está editada bajo el orden en que cada performer participó en el evento, 
corresponde a los valores encontrados por el autor de la curaduría. Cada sonido es 
completamente diferente al otro, y en ese sentido se intenta que la edición de audio presente las 
intensidades, las velocidades y las cualidades, siendo estas últimas más subjetivas. En el contexto 
de la acción los trazos son  fuertes, agudos, profundos, impetuosos y sutiles, que  dejan ver como 
emerge el sonido de diversos ritmos que se presentan en señal de un trazo anónimo, de un cuerpo 
sin presencia.  
 
     Los visitantes a la muestra están invitados a tomar los auriculares inalámbricos, llevarlos por 
el tiempo que crean necesario, recorrer los otros momentos que componen la muestra, 
interactuando y asociando el audio con los otros medios, o también podrá ubicarse en escenario 
como solo un oyente, es una libre decisión que se deja al invitado, en ultimas es quien dispone 
como quiere ver la muestra, como la quiere recorrer y leer.  
 
     Para el caso de la fotografía se seleccionaron 79 imágenes, este número obedece a que se 
logró ver allí ciertos aspectos relevantes y dominantes que fueron aflorando en la medida que se 
revisaban. El espectador puede ver distintas maneras de los artistas invitados que revelan formas 
particulares de disponerse en el evento.  
 




más visible desde la imagen fija, así,  estas fotografías fueron elegidas por aspectos como: 1-
Transformaciones del espacio(Gestos, huellas, trazos) 2- Cuerpos en reposo y en movimiento 3-
Transformaciones de la materia (marcas del cuerpo) 4-Vestigios de la materia, 5- Selección de 
materia, entre muchos otros que con seguridad pueden aparecer ante la vista de quien pueda 
revisar este archivo en otro momento.  
 
       1. Transformaciones del espacio. Esta serie de fotografías muestra las distintas formas en 
que el espacio muta, de acuerdo con las intervenciones de cada performer en un espacio vacío 
que se va atiborrando por los gestos, las huellas y los trazos de cada artista que participa en el 
evento. Se evidencia la ocupación del espacio por parte de cada uno de los participantes; se trata 
de un espacio convertido en universo, a través de gestos y de trazo, donde la distinción individual 
del gesto es apenas perceptible. En este lugar se hará visible el universo creado por el cuerpo de 
los artistas en el evento; se visualizan los intervalos entre participante y participante; se presentan 
las condiciones, las vivencias y el encuentro con el espacio.  
 
Figura 13. Conjunto de imágenes de Transformaciones del espacio. Vault, Manizales 2013 
 








    





    
   
   








       El carbón se trasforma en instrumento para el cuerpo ejecutante de la acción; su despliegue 
podría recordar los trazos de los primeros hombres de las cavernas que dibujaron y pintaron con 
los insumos provistos por la naturaleza. El carbón ha logrado ponerse en una nueva materialidad: 
su densidad, su volumen se ha transformado, se ha hecho polvo, se ha hecho minúsculo; la 
tactilidad de la mano del performer lo ha modelado, lo ha desintegrado, lo ha hecho impresión 
que no es más que huella de un cuerpo. Emergen velocidades cambiantes que hacen que la 
materia, en su fricción con la superficie, pase de un estado a otro, adquiriendo un nuevo valor.  
 




   











       2. Cuerpos en reposo y en movimiento. Aquí se exponen los estados en que algunos de los 
artistas asumieron el espacio: momentos de reflexión frente a la materia, momentos de recorridos 
en el espacio, detenimientos momentáneos, reconocimiento del lugar. Instalarse, buscar el 
rumbo, el norte para encaminarse, es lo que nos muestran estas imágenes; unos cuerpos en 
diferentes posturas, algunos casi estáticos, otros circulando, buscando, observando, cuando ya se 
ha desvanecido la instrucción de la artista; acomodarse en este universo es la tarea primaria del 
artista para dar inicio a su intervención. Cada uno se dispuso de modo particular en que su 
cuerpo lo solicitaba, no existió una única manera de instalarse en el espacio. 
 
Figura 14. Cuerpos en reposo y en movimiento. Vault, Manizales 2013 
 
 
   
 
   
 










       El espectador puede ver allí maneras en las que los artistas invitados establecieron formas 
particulares de relacionarse con el espacio. Cada uno de los participantes asumió  una relación 
íntima con el espacio, entrando en estados de meditación y de observación que les posibilitaron 





















    
    
    
   
       3. Transformaciones de la materia (marcas del cuerpo). Esquirlas de carbón se impregnan 
en la piel del performer; la piel ya no es su piel, ahora lleva una nueva capa, se ha creado un 
camuflaje hecho de tizne; la materia se ha fundido con el calor y la transpiración del cuerpo: 
manos, pies, rostro, todo el cuerpo parece fundirse en este nuevo universo. El carbón se torna en 
minúsculas partes, en polvo invasivo, en mancha, en tinta del espacio y del cuerpo que sigue 









Figura 15. Transformaciones de la materia. Vault, Manizales 2013 
 
 
   
                      




   
                           
   
 
       4. Vestigios de la materia. La montaña de carbón se encuentra en un lugar privilegiado de la 
sala, es la materia protagonista del evento, es el insumo del artista. La pila de carbón servirá a los 
participantes del evento para dar inicio a la creación de un universo. La pirámide de carbón que 
remite al simbolismo de la conexión de la vida terrenal con el mundo metafísico, la forma, la 





       El espacio ha tomado la temporalidad del universo, se ha hecho día, se ha hecho noche; hace 
presencia el poder del cuerpo. Surgen constelaciones, conjuntos de grafismos atiborrados; los 
cuerpos están allí compartiendo un universo, pero cada cuerpo es único y en esa unicidad cada 
cuerpo ocupa un lugar, pero todos los cuerpos constituyen una gran voz que se ha hecho imagen.   
 
Figura 16. Vestigios de la materia. Vault, Manizales 2013 
 
   
      





                      
    
   
     
       La materia se ha desintegrado en minúsculas partículas que se ven por toda la sala; estas no 
deben ser entendidas como desperdicios, hacen parte de la creación del nuevo universo. Un 
cosmos creado por gestos y trazos que se convierten en una imagen abstracta generada por las 
múltiples capas de trazos, donde ya no está el vacío. Estos vestigios son los testimonios de la 




intervención, de su fuerza, de su lucha con la materia, de la resistencia de la materia para dejarse 
transformar en un gesto, en un trazo, en una mancha; es como si la materia no se dejara dominar 
por completo, resistencia.  
 
Figura 16. (Continuación). Vestigios de la materia. Vault, Manizales 2013 
 
    
   
   
   




                      
    
   









       5. Selección de materia. Cada participante asumió la tarea de buscar en la pila de carbón el 
trozo que creía más conveniente para realizar su ejecución; encontrar el pedazo ideal tomó su 
tiempo, fijarse en aquella montaña que contenía cientos de pedazos para seleccionar el más 
adecuado, una tarea que debía asumir el participante cada vez que se le agotaba el carbón en la 
medida que ejecutaba la acción; bajar de la escalera, subir nuevamente, parar, levantarse, 
agacharse, rayar, ensayarlo para ver si le brindaba la intensidad que quería. Una acción ligada por 
completo a la naturaleza del evento.     
 
Figura 17. Selección de la materia. Vault, Manizales 2013 
 
  
   




   
 
       Para la muestra, las fotografías se presentan en el orden que se considera la exhibición, pero 
los visitantes de la muestra pueden reacomodarlas de distintas maneras, pues parte del propósito 
de la curaduría es que el espectador pueda interactuar con el archivo. El participante está invitado 
a tomar el material, verlo, disponerlo como mejor le parezca, llevarlo de un lado a otro. De este 
modo se podrán encontrar relaciones que hasta el momento no eran visibles, el participante podrá 
tener esta  experiencia donde se deja llevar por aquello que logra percibir, sentir y pensar.  
 
       Las fotografías en la muestra estarán sobre cinco mesas dispuestas a partir de los diferentes 
aspectos ya mencionados. Las fotos podrán moverse por toda la superficie, para crear nexos entre 
unas y otras. Además, sobre la superficie de la mesa se ubicará un vinilo en el que con una marca 
de agua se mantendrá la disposición original propuesta por la curaduría, lo que permitirá a 
cualquier visitante volver a esa disposición inicial, reconstruirla, recrearla. Se trata de que el 
espectador se acerque al archivo desde su propia mirada pero con la marca de agua se propone 
que cualquier espectador pueda volver a la propuesta curatorial original para entender los 














     
 
       Con respecto al video, los segmentos se han unido secuencialmente para hacer un solo 
audiovisual, pero esto no quiere decir que llevan un orden cronológico que den cuenta del día a 
día de la acción; la edición está dada bajo otros aspectos; la elección de las imágenes móviles se 
presenta por:  
 
6-El desplazamiento del cuerpo en el espacio. Cada participante asumió el espacio a su propia 
manera, lo cual le permitió revisarlo en diferentes direcciones y, por qué no decirlo, impregnarse 
de él. Cada uno de ellos dispuso su cuerpo bajo su propia consideración, pues sentir el espacio 
también era tarea de cada participante; de este modo, cada artista se tomó su tiempo, su ritmo, su 
velocidad, a la hora de realizar la acción de trazar.  
 









7-Enfrentamiento del cuerpo con el espacio. Se utiliza el término enfrentamiento porque cada 
artista debía buscar el lugar que considerara conveniente para realizar su intervención. Los 
primeros artistas desafiaron al vacío, al espacio en blanco; los siguientes al espacio colmado de 
grafismos; con el paso de los días, los últimos artistas buscaron minuciosamente un pequeño 
espacio en blanco para tener un punto de partida; estos últimos ya no tenían –como sí sucedía en 
el caso de los primeros- intervenciones secuenciales, así que decidieron, de manera aleatoria, 
situarse en algunas zonas que creían convenientes para la ejecución de sus trazos.  
 










8-Intervención del espacio. Se dio al ritmo de cada participante; cada uno establecía su velocidad 
en el evento. Lo único medianamente establecido fue la hora de inicio y la duración de la 
intervención: cada artista tenía dos horas para ejecutar la acción, después de este tiempo asomaba 
el siguiente artista, quien con su presencia avisaba su llegada a quien estaba en la sala; incluso, 
en algunas ocasiones los artistas advirtieron la presencia del otro por el sonido de los trazos que 
ambos ejecutaban. Caso diferente a los mencionados fue el de la primera y el segundo artista, 
pues la primera, Ayda Nidia Ocampo, entregó un trozo de carbón al siguiente participante, 
Andrés Suarez, como símbolo de continuidad de la acción.  
 







     La intervención del espacio podrá ser observada en la exhibición a través de un video que le 
permitirá al visitante apreciar una secuencia de imágenes móviles con una duración de 
diecinueve minutos con veintiocho segundos; el participante podrá poner pausa, avanzar o 
retroceder el video cuantas veces quiera o simplemente dejar que corra el video bajo el tiempo de 
duración que se ha dispuesto. Quien se detenga en este canal, tendrá la posibilidad de ver algunos 
de los performeros en el momento de la acción interviniendo y modificando el espacio; podrá ver 
allí, desde otro lugar, esta acción. El video deja ver algunos fragmentos donde el escenario se ha 
trasformado con el paso del tiempo.  
 
     La muestra del archivo permite al visitante una experiencia de percibir ese mundo creado por 
el otro, una reflexión entre cuerpo y mirada, un cuerpo transformador de espacio. Un cosmos 
creado por gestos y trazos que se convierten en una imagen abstracta generada por las múltiples 
capas de trazos, donde ya no está el vacío.  
 
     La acción de Vault, Manizales, 2013, se registró en medios fotográficos y audiovisuales. Se 
realizó una primera revisión del archivo a partir del estado técnico en el cual se encontraba. Las 
fallas visibles en la fotografía y el video, hicieron que se realizara un proceso de edición en 
ambos medios. Una revisión que permitiría ver ciertos aspectos prácticos como: encuadres, 




resultaron ser óptimos en su totalidad, lo que llevó a rescatar segmentos. Cabe señalar que no 
siempre el estado técnico de maridaje de audio e imagen móvil coinciden eficazmente, por eso 
surge la necesidad de separar los canales, permaneciendo únicamente los fragmentos que se 
encuentran en mejor calidad.  
 
     La exposición se presentará en la facultad de Bellas Artes de la Universidad Tecnológica de 
Pereira, salón 512.  El recorrido para la muestra está pensado de la siguiente manera: el visitante 
puede hacer un recorrido de la manera habitual, como observador, pero esta muestra ofrece otras 
posibilidades que son de participación e interacción, poner al visitante en acción. La  muestra 
inicia con un texto de presentación que ofrece algunos aspectos sobre el archivo, sobre su 
contenido, y una infografía que indica la manera en que el visitante puede participar e interactuar 
con la exhibición.  
 
     El visitante podrá conjugar los diferentes medios que componen la muestra; así, mientras 
escucha el audio, por ejemplo, puede interactuar con las fotografías y encontrar otra relación 
entre ellas. El audio puede potenciar e impulsar que el participante establezca múltiples 
conexiones entre las imágenes, lo cual posibilita que dos archivos que provienen de medios 
diferentes logren encontrarse por acción del participante.  
 
     El primer momento con el que se encontrará el visitante será el audio, compuesto por tres 
auriculares inalámbricos (cada uno con micro tarjetas que contienen el archivo sonoro) que se 
encuentrarán dispuestos en soportes que permitan al visitante tomarlos y movilizarse por todo el 
espacio.   
 
     En el segundo momento el visitante podrá apreciar el video dispuesto en tres ipads soportadas 
en trípodes de madera, donde cada una lleva el mismo video; estos dispositivos no estarán fijados 
al soporte, pues -como se ha mencionado en varias ocasiones- la intención es mantener al 
visitante participando activamente de la muestra, por lo cual cada dispositivo puede ser tomado 
para recorrer todo el escenario de la exposición.  
 




las cuales dan cuenta de diferentes aspectos y detalles que conforman el universo del evento; las 
fotografías se podrán mover a gusto del participante.  
 


















Texto de presentación de la muestra  
 
Vault es un performance que transforma el espacio por medio del carbón vegetal (materia 
protagonista). Un dibujo que se traza bajo tres líneas entrecruzadas, para formar una 
estrella. Vault es un cosmos creado por gestos y trazos que se convierten en una imagen 
abstracta generada por múltiples capas de grafismos, donde ya no está el vacío, donde todo 
está lleno del otro y por los otros. Es principio y fin del universo. 
 
     Vault, es una obra de la artista colombiana María José Arjona, (n. Bogotá, 1973). Esta muestra 
recoge parte del archivo de Vault, Manizales 2013, una selección de documentos que dan cuenta 




La pinacoteca del Palacio de Bellas Artes. Tuvo como participantes 25 artistas, con una 
alternancia de dos horas por día durante seis días, tiempo en el cual cada artista realizaba su 
intervención. 
   
    El archivo de Vault, Manizales 2013 se enseña bajo tres medios: audio, fotografía y video. La 
presentación de este archivo no tiene por objetivo ser una reconstrucción del evento. La apuesta 
va encaminada a lograr ver aquello que es imperceptible en el momento de la acción o que se 
pasa por alto por el avance del tiempo.  
 
    Esta curaduría propone el archivo como materia maleable, lo que quiere decir que la 
plasticidad que ofrece debe aprovecharse, porque éste es el insumo que brinda posibilidades al 
visitante, quien puede enfrentarse a experiencias auditivas y visuales. Esta muestra impulsa al 
visitante a ver, sentir y encontrarse con el archivo, manipularlo, a detenerse frente a momentos de 
la acción que aconteció y a establecer conexiones entre los distintos materiales. 
 
     Hoy se han planteado diversas discusiones acerca del archivo del performance, distintas 
opiniones se tienen sobre éste, por ejemplo que son extensiones de la acción o que la 
reconstruyen. El planteamiento de esta exposición es que a través del archivo no se puede 
reconstruir el evento original pero sí abre nuevas ventanas para la exploración estética, para 
comprender el hecho que aconteció y construir nuevas maneras de aproximarse a él desde los 
fragmentos de memoria que perviven en el archivo.    
  
    Los nexos que se encuentran al interior de los diferentes medios, se han establecido a partir de 
las revisiones formales e intuitivas que se hallaron en la documentación. La secuencia en la pista 
de audio, el recorrido que presenta el audiovisual, y las afinidades que se hacen en la fotografía, 
no obedecen a una narrativa lineal de la temporalidad en la que ocurrió la acción, sino a 
decisiones que afloraron en la observación del archivo. Tales decisiones derivaron en: 
 
• La curaduría propone la estrategia de participación por parte de los espectadores. La 




a entrar en cada uno de los medios presentes. Audio, video y fotografías pueden 
encontrarse sin buscar sincronía entre ellos, o pueden ser explorados individualmente.  
• El audio explora los efectos de sonido desde las intensidades, las velocidades y las 
cualidades, que dan razón de trazos fuertes, agudos, profundos, impetuosos y sutiles. El 
sonido desde diversos ritmos, insinúa la autoría de cada trazo pero a la vez la esconde y 
lo deja en el anonimato.   
• Las fotografías quieren revelar las transformaciones del espacio (gestos, huellas, trazos), 
también de los cuerpos del artista en recogimiento y en marcha, así como los cambios de 
la materia (marcas y vestigios). Son piezas móviles que están allí para ser intervenidas. 
• También las relaciones entre audio y fotografía pueden dar impulsos al visitante para que 
busque cercanías entre estos dos medios, moverlas de un lugar a otro, asociarlas o 
cruzarlas encontrando en ellas nuevas narrativas.  
    
     Un archivo ofrece múltiples posibilidades de ser visto, de ser leído y de ser escuchado, es un 
mundo amplio e indefinido y no existen límites, lo que hoy se presenta mañana podrá tener otra 
mirada, ser observado de modo distinto por otro(s) o proponer otras formas de presentarlo. Esta 








Proceso de creación curatorial 
 
     El proceso de la curaduría del archivo de Vault Manizales 2013, pasó por varios momentos 
que llevaron a la propuesta final, desde plantear una exposición convencional, hasta intentar 
buscar una propuesta flexible que logre integrarse a los espacios no convencionales del arte. 




final, y los presentamos con el fin de dar cuenta del proceso de creación curatorial.  
Montaje uno 
 
     Para dar paso a las primeras ideas de montaje se creó una maqueta y un plano de la sala La 
pinacoteca del Palacio de Bellas Artes de la Universidad de Caldas, para establecer las relaciones 
con el espacio y archivo. Este espacio se pensó porque allí ocurrió el evento en 2013.  
 
Figura 21. Maqueta sala La pinacoteca Palacio de Bellas Artes, Universidad de Caldas. Autor: 
Andrés Felipe Medina 
 
Fuente: Andrés Felipe Medina Osorio 







     Este primer montaje fue pensado de la siguiente manera, los espectadores al ingresar a la sala 
se encontrarían con una fotografía (100x70cm), como abrebocas a la muestra, luego vendría el 
texto curatorial acompañado de una fotografía (100x70), a continuación el  primer eje, al cual 
llamaríamos Trazo y materia, un eje compuesto por la escalera que se utilizó en el evento y el 
carbón que fue el insumo protagonista, más cinco fotografías (50x35cm), que daban cuenta de la 
relación de los performer con estos elementos. A la derecha se instalarían una serie de 
amplificadores (5), que sería el eje dos, nombrado como Tiempo y sonido, allí aparecía el audio 
del evento que se expandía por toda la sala.  
 
     Por último el eje tres, Gesto y espacio, que constaba de cinco fotografías (50x35), al finalizar 
el recorrido el visitante estaría frente a un nicho que albergaba tres pantallas led (42 PLG), con 
un audiovisual que pasaba segmentos del evento,  por ultimo una fotografía de formato100x70, 
una imagen quedaba cuenta del final del evento. (Ver alzado de la sala).  
 








     De este montaje se hizo una variación, en el primer eje se agregaron más fotografías, de 5 se 
aumentó a 10, sin variar el formato; la escalera y el carbón pasarían acompañar el eje dos, estos 
dos elementos complementarían el audio, pues son dos instrumentos esenciales para el performer 
en el momento de realizar el grafismo. El aumento de las fotografías  también se realizó en el eje 
tres, de 5 a 14, por último se movió una de las pantallas led, aprovechando la forma del nicho 
Las fotografías se aumentaron, porque al tratarse de un archivo éste debería contar y dar cuenta 









Figura 24. Vista de variaciones del montaje uno, sala La pinacoteca, Palacio de Bellas Artes, 









     Un segundo montaje propuesto para la sala La pinacoteca, aposto a nuevas apuestas, que 
buscarían aproximar al espectador a una mayor experiencia, además se eliminaron los elementos 
de la escalera y el carbón, no se buscaba una reconstrucción del evento y la presencia de estos 
podrían insinuarlo. Este nuevo montaje, mantiene los ejes conceptuales que se proponen, 
suceden cambios notorios como por ejemplo, en el eje uno, Trazo y materia se logra ver un 
potente conjunto de fotografías que evidenciarían mucho más  la idea de lo que se propone el eje, 




Figura 25. Vista de las 29 fotografías y cúpula de audio direccional que obedecen al eje 2, en la 







Fuente: Mateo Uribe Vargas 
 
     El eje dos nombrado como Tiempo y sonido, se desplaza a un nuevo lugar de la sala, el 
cambio del lugar del dispositivo del audio obedecía aproximar el sonido cerca al audiovisual, en 
este sentido el espectador después de escuchar el sonido pasaría al video. El audio será trasmitido 
en nuevo equipo, una cúpula de audio direccional, donde el visitante se pondría bajo esta para 
escuchar el sonido del evento, hasta ese momento se tendría una cúpula, (ver imagen anterior). 
Las cúpulas de audio direccional fueron escogidas porque permiten mantener el sonido sin 
interrumpir la experiencia del visitante con el resto de la muestra.  
 
     En el eje, Gesto y espacio, se hace un cambio de dispositivo, el audiovisual que se presentaba 
en las tres pantallas led (montaje uno), pasa a una proyección en escala uno a uno, desaparecen  
de allí las fotografías, quedando únicamente el video.  
 
     En todo el montaje se da una mayor relevancia a los textos de cada eje. (Ver imagen de 




Figura 26. Segunda propuesta de montaje general, sala La pinacoteca, Palacio de Bellas Artes, 







Fuente: Mateo Uribe Vargas 
 
     Es necesario mencionar que en algún momento se pasó por mi cabeza, presentar esta 
curaduría en el marco del Festival Internacional de la Imagen de Manizales; finalmente no pasó 
de ser más que una idea que quedó consignada en un bosquejo de lo que podría ser, pero vale la 
pena hacer una descripción de lo que me proponía: la idea era presentar la curaduría en el 
edificio patrimonial del Colegio Isabel la Católica (emblemático edificio que presenta unos 
espacios fascinantes), contiguo al Centro Cultural Teatro Fundadores, lugar donde se lleva acabo 
el Festival Internacional de la Imagen. Allí me imaginaba varias proyecciones de video, una pila 
de carbón enorme y un sin número de fotografías impresas en grandes formatos.  
 
     La idea de presentarlo en el marco del festival obedecía también al número tan alto de 
visitantes que están por esos días en la ciudad participando del festival, al cual llegan artistas, 
curadores, diseñadores en fin un número de creadores de diferentes partes del mundo, pero sobre 
todo porque allí se hacen fuertes discusiones sobre la imagen. Dejo acá un único bosquejo que 








Figura 27. Boceto de montaje en edificio patrimonial del Colegio Isabel la Católica, en el marco 







     Otra idea de curaduría que imaginaba, era un espacio donde las fotografías fueran proyectadas 
a través de un video proyector  desde de la cubierta del espacio y bañaran los cuerpos de los 
visitantes, los cuales antes habrían recibido batas blancas para que se camuflaran en la sala y se 
impregnaran de estos grafismos (ver Figura 28). 
 






     Busqué otros modos de presentar el archivo; fue así, como opté por una curaduría que se 
orientara por el carácter participativo del visitante, donde tuviera mayor relevancia el hecho de 
que el público gozara de una experiencia más amplia. 
 
     Finalmente decidí buscar opciones de montaje para cumplir con el objetivo que me estaba 
trazando. Se realizó una serie de bosquejos, escogiendo un nuevo espacio de orden académico, 
como es el salón 512, donde se imparten las clases de la Maestría en Estética y creación. Este 
espacio se convertiría, por un momento, en el escenario de la muestra. 
 
     El reto, entonces, era lograr poner este nuevo espacio en la consideración de lo que plantea la 
curaduría, la participación. Realicé una serie de bosquejos, un acercamiento a esa idea portable, 
de forma que integrara los tres medios en los cuales se encuentra el archivo, así que se pensó en 
un sistema plegable de madera, instalando los dispositivos que contienen el archivo. 
  







Figura 30. Boceto de montaje. Panel de tres cuerpos con fotografías imantadas (63) de 17x12 




     De la propuesta surgió una variación, donde el panel es reemplazado por tres bases en madera 
en las que van los dispositivos que albergan el archivo, cada uno sobre un pedestal. Así, el audio 
se presenta en dos auriculares inalámbricos y para el video, dos ipads. El tercer soporte es un 












Figura 31. Montaje digital. Vista de ipad (2) en pedestal con base de madera, sistema de video y 
panel metálico con fotografías imantadas (63), al fondo auriculares 
 
Fuente: Mateo Uribe Vargas 
 
Figura 32. Montaje digital. Vista de montaje de auriculares inalámbricos en pedestal con base 









     Con la anterior propuesta se establece una dinámica más próxima al objetivo pretendido: dar 
la posibilidad al visitante de tener una experiencia mucho más cercana al archivo, a través de 
auriculares, ipads y fotografías, permitiendo enriquecer la experiencia en la muestra, la cual se 
presentará en el salón 512 de la Facultad de Bellas Artes de la Universidad Tecnológica de 
Pereira. El salón se dispondrá con los elementos museográficos necesarios para la presentación 
del archivo, proponiendo una distribución de la siguiente manera:  
 
Figura 33. Boceto de plano y montaje en la Facultad de Bellas Artes de la Universidad 











Piezas de montaje 
 
     Se utilizarán tres mesas como soporte de las 79 fotografías tamaño postal (17x12), donde el 
público podrá establecer relaciones entre las imágenes; incluso, un juego de intercambios, si así 
lo desea. Cada mesa tendrá las fotografías como fueron categorizadas: 1-Transformaciones del 
espacio (Gestos, huellas, trazos); 2- Cuerpos en reposo y en movimiento; 3-Transformaciones de 
la materia (marcas del cuerpo); 4-Vestigios de la materia; y, 5- Selección de materia. 
 



















Figura 35. Banco de descanso de tres puestos. Tapizado en negro, base metálica blanca 1.63 cm 




     Habrá tres auriculares inalámbricos (con micro tarjetas) que le permitirán al visitante escuchar 
los audios mientras se desplaza por toda la muestra. 
 







     Para la proyección del video se dispone de tres ipads; en cada una de ellas se reproducirá la 
misma versión del audiovisual; cada ipad tendrá unos auriculares para escuchar el sonido que 
emite el video. El espectador puede tomar el dispositivo y moverse por todo el espacio o tomar 
asiento, si así lo prefiere. 
 






     La exposición está acompañada por infografías que le permitirán al visitante tener 
información apropiada sobre la muestra.  
 
     Plegable: contiene portada con el nombre de la muestra y al reverso un espacio para notas. En 
su interior, texto de presentación de la muestra junto a un esquema de la exposición que guía al 











Figura 38. Portada y contraportada plegable 
 
 
     Paneles: información de cada uno de los puntos de la muestra, audio, video y fotografía 
(madera, color negro y textos en plotter blanco mate).  
 
Figura 39. Vista general de paneles individuales, croquis espacio de la muestra, audio, video y 
fotografía 
 






























































































































Figura 44. Rótulos: Texto de presentación y título de la muestra 
 
 




























Figura 45. Detalle de rótulo 
 
 



















1 - "Vault" es un espacio transformado por el movimiento de un cuerpo. Se trata de un proceso de 
meditación donde el dibujo es la herramienta básica para abordar la evolución, la sencillez y la 
vida, contemplando los ciclos de la materia y su deconstrucción, con el fin de crear de nuevo. 
 
2- “Vault” es la relación que se establece por el uso de los elementos, interactuando a través del 
performance con conceptos como el reciclaje, la evolución, la transformación, la meditación y la 
reflexión, como parte del acto de curación. 
 
3-“Vault” es la asociación de significados dentro de la palabra "bóveda", para subrayar la 
necesidad de reconstruir la unión entre el espíritu, la tierra y el cosmos, como una relación básica 
para tener equilibrio y conocimiento, más allá de la religión, la raza, la nacionalidad, etc. 
 
4-“Vault” es una práctica donde la disciplina se convierte en un elemento importante de 
conocimiento, conduciendo el momento específico del performance a niveles de realidad más 
profundos y relevantes, yendo más allá del objetivo "artístico" de la exhibición. Cuando hablo de 
"práctica" cambio el ritmo del performance. Una práctica es una acción que se realiza a diario, 
para adquirir maestría. Con este concepto básico, el performance es hecho como un momento de 
esa práctica; ésta no empieza un día o termina con el fin de la exhibición. Lleva al artista o 
profesional a hacerlo cada día como parte de un trabajo continuo, necesario para crear diferentes 
niveles de conocimiento y sensibilidad. 
 
5-“Vault” es una remembranza de conceptos y formas gráficas usados por muchas culturas a 
través de la historia. La intención de esta reunión es construir un espacio donde las personas 
puedan identificarse a sí mismas como una totalidad y no como una singularidad o minoría.  
 
                                                   
14 El texto que se presenta a continuación fue suministrado por la artista María José Arjona, autora del Performance, 
para la reactivación de Vault Manizales 2013 y se presentará en esta curaduría como parte de la documentación de la 







     En tiempos actuales los archivos de performance han tomado una gran presencia en diferentes 
escenarios del arte. No solo la acción es relevante, también los acervos de estos eventos se han 
convertido en piezas de interés para diferentes actores del campo artístico, que van desde los 
artistas, los galeristas, los curadores y quienes coleccionan arte. Los curadores han venido dando 
a los archivos presencia a través de sus proyectos expositivos. Por eso se hace necesario pensar 
en estrategias curatoriales para hacer visibles aspectos microscópicos de las acciones a través de 
los archivos. Algunas estrategias se enfocan en dos factores: 
 
 La recuperación del archivo 
 
     Recopilar un archivo de una acción, no es tarea sencilla, la existencia de estos depende de los 
intereses particulares del artista para registrar el evento. Entonces el archivo podría venir de 
mano del artista o de los organizadores, pero también de las galerías, museos o 
curadores. Algunas veces los espectadores que presenciaron el evento realizan registros por 
cuenta propia. La tarea es compleja, porque consiste en la búsqueda de canales, para hacer la 
pesquisa del archivo, o rastrear en los diferentes medios de comunicación que lo cubrieron. Otro 
agravante es que a veces algunos artistas no permiten el registro de sus acciones a las 
organizadores o  al público en general, así, que se debe recurrir a testigos que narren la acción.  
 
El trabajo con el archivo 
 
     Se trata de una labor delicada, pues se debe ordenar, seleccionar y categorizar, para generar un 
proceso organizado y claro que dé inicio al análisis, desde los medios de registro. 
 
     Hacer lectura para analizar un acervo depende del objetivo propuesto. Crear categorías es 
clave para establecer encuentros entre los contenidos, relaciones, asociaciones, para encontrar 
rasgos significativos que estaban ocultos o dispersos en el archivo. Las posibilidades de 




nuevas vitalidades al archivo y descubrirá nuevos elementos, símbolos, conocimientos, o 
expresiones para interpretar.    
 
     Después de examinar, clasificar o interpretar el archivo, las categorías que apuestan por hacer 
visibles ciertos aspectos, pueden usar otro medio: su exhibición, para ponerlo en relación con el 
público. La exposición se propone con el fin de darle otras miradas y circuitos al archivo, que en 
esa condición trasciende su función documental y adquiere rasgos del curador. De ahí que la 
curaduría se convierte en espacio de creación presentando el archivo como materia maleable.  
La curaduría de archivos de performance logra visibilizar aspectos que se consideran esenciales a 
la hora de presentarlo, invita y permite hacer otras lecturas del archivo, que guían al visitante 
para que no solo almacene un conocimiento, sino para que vea, las situaciones, los gestos, o los 
momentos de una acción.  
 
     La reflexión que el usuario hace del archivo de performance por medio de la curaduría, es una 
forma en la cual las imágenes, audios, textos que aparecen en la muestra, proponen 
modos de interpretación, en cuanto se hacen relaciones entre los diferentes medios que se 
presenta el archivo. El espectador hace maridajes libres en cuanto puede juntar, mover y 
relacionar cada uno de los medios entre sí. Estas intervenciones enriquecen y apuestan por hacer 
conexiones bajo la mirada del visitante de la muestra.  
 
     La curaduría concibe el archivo de performance como materia para la creación, como un 
espacio no solo para señalar elementos determinantes en los archivos de las acciones, sino para 
buscar nuevos caminos que revitalizan el archivo. La curaduría intervine en el archivo 
para aproximar al espectador a la valoración de lenguajes visuales, auditivos y escriturales, que 
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